PE Dmitrieva SCURT ISTORIE ARTELE NUMĂRUL I din cele mai vechi timpuri până în SECOLUL XVI „ARTA” MOSCOVA ART PRIMIALĂ Căutarea unui început este poate cea mai dificilă căutare pe care o pornește mintea umană iscoditoare Orice fenomen a început odată și undeva, a apărut, a apărut - acest lucru ni se pare evident Dar, pas cu pas ajungând la origini, cercetătorul găsește un lanț nesfârșit de transformări, tranziții de la o stare la alta Se dovedește că orice început este relativ, el însuși este o consecință a unei lungi dezvoltări anterioare, o verigă într-o evoluție nesfârșită Nu numai că originea vieții pe pământ și rasa umană nu este gândită ca un act unic de „creație” sau apariție, dar originea instituțiilor umane propriu-zise, cum ar fi familia, proprietatea și statul, este, de asemenea, rezultatul unui proces îndelungat, o verigă în lanțul transformărilor Același lucru se poate spune despre art Când, unde și de ce „a început” - un răspuns exact și simplu este imposibil Nu a început într-un moment istoric strict definit - a crescut treptat din non-artă, s-a format și s-a schimbat împreună cu persoana care a creat-o În studiul formelor sale cele mai vechi, istoricii artelor plastice se află într-o poziție mai favorabilă decât istoricii artei Imaginea unui taur Peștera Lascaux arta vorbirii, muzica si teatrul Acesta din urmă nu poate judeca cântecele și spectacolele primitive decât după date indirecte, prin analogie cu creativitatea popoarelor care trăiesc astăzi, care au zăbovit până în secolul al XIX-lea și chiar până în secolul al XX-lea în stadiul sistemului comunal primitiv Aceste analogii sunt aproximative: oricât de arhaic ar fi sistemul social al popoarelor îndepărtate de calea principală a istoriei, mileniile trecute nu puteau rămâne pentru ei un timp nemișcat fără dezvoltare Timpul însuși este mișcare și dezvoltare Iar arta modernă (adică legată de ultimele două secole) a indigenilor australieni sau africani este încă destul de diferită de cea a oamenilor din epoca de piatră Acest lucru se poate spune cu certitudine, deoarece s-au păstrat monumentele picturale materiale ale epocilor preistorice Nici la începutul secolului trecut nu erau cunoscute deloc Pe la mijlocul secolului al XIX-lea au început o serie de descoperiri, posibile prin dezvoltarea arheologiei științifice În aproape toate părțile lumii, au fost descoperite și descoperite centre de cultură materială din timpuri imemoriale: situri pentru oamenii cavernelor, uneltele sale de piatră și os pentru muncă și vânătoare - ART PRIMIAL sulițe, bâte, săgeți, topoare, ace, raclete Și în multe site-uri s-au găsit obiecte pe care nu le putem numi altfel decât opere de artă Siluete de animale, modele și semne misterioase sculptate pe bucăți de coarne de cerb, pe plăci de os și plăci de piatră Figurine umane ciudate din piatră și os Sculpturi mari de animale Desene, sculpturi și reliefuri pe stânci În peșteri stâncoase secrete, unde arheologii pătrundeau cu greu, bâjbând, uneori înotând prin râuri subterane, s-a întâmplat să descopere „muzee” întregi de pictură și sculptură primitivă Sculpturile în piatră cresc împreună acolo, cu o masă de stâncă: o margine de stâncă, care seamănă deja parțial cu corpul unui animal, capul sau coloana vertebrală, este tăiată și adusă la o asemănare completă cu un mistreț sau un urs Există și sculpturi din lut, iar pe acestea sunt imprimate urme de lovituri de suliță În peștera din Montespan (Franța), a fost descoperită o figură de lut „rănită” a unui urs fără cap; la picioarele acestei statui zăcea craniul unui urs adevărat Evident, capul însângerat al unui animal ucis a fost atașat de el Pe pereții și tavanele peșterilor sunt numeroase imagini, mari și mici, parțial sculptate și parțial umplute cu vopsele minerale Este prea ART PRIMIALĂ nouă Imaginea zimbrului Pictură pe tavan în peștera Altamira Paleoliticul superior aproape în întregime imagini cu animale - căprioare, zimbri, mistreți, cai sălbatici; printre ei se numără și cei care nu se mai găsesc astăzi pe pământ - mamuți cu păr lung, tigri cu dinți de sabie Doar ocazional întâlniți contururile figurilor și capetelor umane, sau mai degrabă, măști rituale Abia mai târziu, deja în epoca neolitică (New Stone Age), au început să înfățișeze scene din viața unui trib primitiv - vânătoare, bătălii, dans și câteva ritualuri obscure Astfel de compoziții sunt aproximativ datate (nu poate exista o mare precizie aici) din mileniile VI-IV î Hr e Și cele mai vechi imagini, unde predomină „portretele” animalele aparțin paleoliticului superior (vechea epoca de piatră), adică au fost create acum patruzeci până la douăzeci de mii de ani Astfel de monumente nu sunt concentrate undeva într-un singur loc, ci împrăștiate pe scară largă pe suprafața planetei noastre Au fost găsite în Spania (celebrele peșteri din Altamira, pe care un cercetător a numit-o în glumă „Capela Sixtină primitivă”), în Franța (peșterile lui von de Gom, Montespan etc ), în Siberia, pe Don (Kostenki) , în Italia, Anglia, Germania , în Algeria Până la senzația recent descoperită și la nivel mondial a picturilor uriașe multicolore ale platoului muntos Tassili din Sa ART PRIMIALĂ iepure de câmp, printre nisipurile deșertului S-ar putea crede că mai urmează multe descoperiri Conform științei moderne, omul din paleoliticul superior era homo sapiens - adică din punct de vedere al constituției sale fizice, el era destul de asemănător cu omul modern Deținea o vorbire articulată și știa să facă unelte destul de complexe din piatră, os, lemn și corn Grupurile tribale trăiau vânând animale mari Clanurile au început să se unească în triburi, unde a apărut un mod de viață matriarhal S-ar părea că această societate umană primitivă, care încă nu a cultivat pământul și nu a domesticit animalele, nu ar trebui să aibă nicio artă Între timp, a fost - dovezile sunt acolo Aceasta înseamnă că arta, în orice caz, este unul dintre cele mai vechi atribute ale existenței umane Este mai veche decât statul și proprietatea, mai veche decât toate acele relații și sentimente complexe, inclusiv sentimente de personalitate, individualitate, care s-au conturat mai târziu, într-un colectiv uman dezvoltat și disecat; este mai veche decât agricultura, creșterea animalelor și prelucrarea metalelor Dar atunci această artă a fost probabil extrem de primitivă? Fără să o vedem și gândind abstract, am putea presupune că a fost o mâzgălire neputincioasă, ca mâzgălirea unui copil de doi ani Este într-adevăr? Iată un desen de pe tavanul peșterii Altamir - una dintre imaginile unui zimbră Aparține așa-numitei perioade Madeleine, adică sfârșitului erei paleoliticului superior, are cel puțin două sute de mii de ani Cu lovituri economice, îndrăznețe, încrezătoare, combinate cu pete mari de vopsea, o figură monolitică și puternică a fiarei este transmisă cu o acuratețe surprinzător Imaginea unui bizon Peștera Altamira simțul anatomiei și proporțiilor sale Imaginea nu este doar contur, ci și tridimensională: cât de palpabilă este creasta abruptă a zimbrului și toate umflăturile corpului său masiv! Desenul este plin de viață, poți simți fiorul mușchilor încordați, elasticitatea picioarelor scurte și puternice, poți simți disponibilitatea fiarei de a se repezi înainte, înclinând capul, întinzând coarnele și privind în jos cu ochii injectați de sânge Pictorul a recreat probabil în mod viu în imaginația sa alergarea grea a bivolului prin desiș, vuietul său furios și strigătele războinice ale mulțimii de vânători care îl urmăreau Nu, acesta nu este un desen elementar „Abilitatea sa realistă” ar fi invidia unui pictor modern de animale Presupunerea despre „mâzgălile copiilor” ale omului primitiv nu este în mod decisiv confirmată La urma urmei, acest lucru nu ar trebui să ne surprindă Într-adevăr, în cadrul imaginii sale ART PRIMIALĂ unsprezece căci viața, ocupațiile lui, orizonturile sale, omul primitiv trebuia să fie un mare maestru - altfel cum putea supraviețui în condițiile celei mai aspre lupte pentru existență, înconjurat de forțe ostile ale naturii, slab, fără gheare și colți, aproape neînarmat ? Unele abilități, tocmai cele de care avea nevoie în lupta pentru viață, trebuiau dezvoltate în el până la cea mai sofisticată abilitate Habar nu avea despre miile de lucruri disponibile acum oricărui copil, mii de abilități erau complet nedezvoltate în el, dar cele care erau atunci vitale - sunt mult mai bine dezvoltate decât omul civilizat modern Omul modern ar fi capabil să vâneze un rinocer sau un mamut feroce cu o suliță de silex? Are omul modern asemenea cunoștințe, așa? un sentiment al pădurii, sălbatice, vieții animale, o astfel de orientare printre foșnet, urme, mirosuri ale pădurii? Abilitățile care erau vitale pentru un om din epoca de piatră erau abilitățile muncii manuale - manipulări abile ale mâinii Dacă te uiți mai îndeaproape la uneltele de muncă ale unui locuitor din peșteră, cel puțin până la acele de os, poți vedea ce lucrare rafinată și pricepută a fost: cu mâinile goale, folosind răzuitoare de silex, ciopliți o bucată subțire, puternică, ascuțită ac și chiar să facă un ochi în el Mâna unui astfel de maestru era deja cu adevărat înțeleaptă: a trecut printr-o mare școală de muncă Era necesară și observarea ascuțită, dezvoltată, însă, într-o direcție îngustă, definită, în tot ceea ce privea obiceiurile și obiceiurile animalelor Fiara era sursa vieții, centrul gândurilor, dușman și prieten, victimă și zeitate ART PRIMIALĂ Statueta feminină din Willendorf Paleoliticul superior Îndemânarea mâinii și acuratețea ochiului au făcut posibilă crearea unor imagini magnifice, magistrale Dar, de asemenea, ar fi greșit să spui că nu sunt în niciun caz primitivi Primitivitatea afectează, de exemplu, în absența unui sentiment de compoziție generală, consistența Aproximativ două duzini de zimbri, cai și mistreți sunt pictați pe tavanul peșterii Altamir; fiecare imagine în parte este excelentă, dar cum sunt poziționate? În relația lor unul cu altul, domnește confuzia și haosul: unele sunt trase cu susul în jos, multe se suprapun Și nici un indiciu de „mediu”, „mediu” Există într-adevăr un fel de analogie cu desenele unui copil mic, pe care le aplică la întâmplare și nu încearcă să le coordoneze cu formatul foii Aparent, chiar gândirea omului primitiv, foarte antrenat într-unul dintre purtând, neputincios și primitiv în altul - în conștientizarea conexiunilor Privește cu atenție fenomenele individuale, dar nu înțelege relațiile lor cauzale și interdependențele Și dacă nu înțelege, atunci nu vede - prin urmare, darul său compozițional este încă la început Dar, în principal, primitivitatea conștiinței „artistului” primitiv se manifestă în sfera extrem de restrânsă a atenției sale El înfățișează doar animale, și apoi doar pe cele pe care le vânează (sau pe care le vânează el însuși), adică doar cele cu care lupta lui pentru viață este direct legată Cum se portretizează pe sine? În arta paleoliticului, există relativ puține imagini ale unei persoane în general Dar totuși se întâlnesc În cele mai diverse locuri de pe pământ au fost găsite statuete de femei - „Venuse paleolitice”, așa cum sunt numite în glumă Și în aceste produse ART PRIMIALĂ În aceste cazuri, ne lovesc și priceperea și primitivitatea în același timp, doar că de data aceasta primitivitatea este mai evidentă Măiestria constă în cât de solid și de puternic este resimțită plasticitatea volumelor corpului: în acest sens, figurile sunt expresive și, în ciuda dimensiunilor reduse, chiar monumentale Dar nu există nicio licărire de spiritualitate în ei Nu există nici măcar o față - chipul nu a fost interesat, probabil, pur și simplu nu a fost realizat ca un obiect demn de imagine „Venus din Paleolitic” cu burta ei umflată, pungi uriașe de sâni - un vas de fertilitate și nimic mai mult Ea este mai animală decât animalele înseși, așa cum este descris în arta paleolitică Un paradox curios al acestei arte: atitudinea față de om este preponderent animală, în raport cu fiara – mai mult umanitate În reprezentarea animalelor, se observă deja cum, prin crusta profundă a sentimentelor instinctive, elementare, emoțiile „rezonabile” ale ființelor, care încep să gândească și să se simtă ca ființe umane, au strălucit și au strălucit Aceasta nu este doar o atitudine față de fiară ca pradă, o sursă de hrană, ci admirație pentru puterea ei, admirație pentru ea, reverență pentru ea ca patron al familiei și o ființă superioară Și cât de semnificativă este, de exemplu, o astfel de scenă de „gen” înscrisă pe o stâncă din Alger: un elefant cu o trunchi îi blochează puiul de elefant de atacul unei leoaice Există deja simpatie, empatie, un fel de iluminare emoțională a privirii Omul și-a format lumea spirituală prin cunoașterea și observarea naturii exterioare, lumea animalelor, pe care apoi a înțeles-o mai bine, a realizat-o mai clar decât el însuși Dar totuși, după ce s-a ghidat el când a creat toate aceste lucrări, uneori foarte laborioase? De ce a pierdut timpul și a muncit la ele? Posibilitatea lor pentru noi este explicată nim, dar care era nevoia lor pentru bărbatul însuși? Evident, era o nevoie de cunoaștere, de stăpânire a lumii Ea a împins o persoană la anumite acțiuni, pe care și le-a explicat într-un alt fel și, desigur, fantastic, pentru că toate ideile sale despre relațiile cauzale erau destul de fantastice Atât cunoștințele, cât și practica în vânătoare (amintiți-vă de un urs de lut străpuns de sulițe) au fost pentru oamenii primitivi un act magic, sacru și în același timp destul de utilitar Sacru chiar și tocmai pentru că credeau în rezultatul său practic imediat, în influența ei efectivă directă Când ucideau o fiară de lut, ei credeau că în acest fel vor intra în posesia „dublului” ei viu Punându-și măști de animale și interpretând „dansul bivolilor”, ei credeau că acest lucru va servi drept chemare și va atrage bivolii în regiunea lor Înfățișând un cal cu burta lăsată și sfarcurile pline, ei sperau să influențeze fertilitatea cailor Nu era încă religia propriu-zisă, arta propriu-zisă și activitatea cognitivă propriu-zisă (așa cum le înțelegem acum), dar era unitatea sincretică originală a tuturor acestor forme de conștiință Și mai presus de toate, era încă ca arta - în ceea ce privește natura și rezultatele acțiunilor, în ceea ce privește puterea emoțiilor, în ceea ce privește un anumit simț al formei rapide și expresive, care a fost dezvoltat în acest proces Poate că în acest sens se poate spune că arta este mai veche decât religia și mai veche decât știința Dar este mai tânără decât munca Munca este părintele a tot ceea ce este uman, inclusiv a artei Cele mai vechi desene și sculpturi găsite nu aparțin copilăriei timpurii a omenirii, ci mai degrabă adolescenței sale Unelte elementare (răzuitoare de cremene) oameni pe- paisprezece ART PRIMIALĂ a început să fabrice, remarcandu-se din turma primitivă - adică cu sute de mii de ani în urmă Au trebuit să treacă sute de mii de ani pentru ca mâna și creierul să se maturizeze pentru creativitate Cu toate acestea, în aceste unelte primitive, în aceste fragmente ascuțite de piatră, viitorul artei pândea deja, precum un stejar pândește într-o ghindă Orice artă mai mult sau mai puțin dezvoltată este atât creație („a face” ceva), cât și cunoaștere și comunicare între oameni: aceste fațete ale acesteia intră în contact cu știința, limbajul și alte mijloace de comunicare Aceasta înseamnă că producția, doing (cea mai veche dintre aceste funcții) în posibilitatea, în principiu, conține rudimentele art Pe măsură ce fabricarea de unelte a modelat intelectul omului și a trezit în el voința de a cunoaște, el a început să creeze lucruri care semănau din ce în ce mai mult cu opere de artă în sensul nostru Și aceste „lucruri cognitive” au devenit izolate de altele, au devenit sculpturale Pictura rupestră Lascaux, Paleoliticul superior Imagine de cerb Relief din Lorte Paleoliticul superior ART PRIMIALĂ cincisprezece tururi si desene, pe care le gasim in paleoliticul superior Complexul original, fuzionat, sincretic s-a ramificat, una dintre ramurile sale era arta, deși era încă foarte strâns contopită cu rudimentele altor forme de conștiință socială Treptat, o a treia funcție se cristalizează în ea - comunicarea unor oameni care sunt din ce în ce mai conștienți de ei înșiși ca membri ai unei echipe destul de complexe Ea reiese mai clar în arta neoliticului, când societatea umană a devenit o societate de fermieri și păstori În această epocă, conținutul artei devine mai larg, mai divers și au loc schimbări semnificative în formele ei A fost, desigur, progres, dar progresul a fost contradictoriu și ambiguu: s-a câștigat ceva foarte important, dar s-a pierdut ceva - s-a pierdut imediatitatea inițială a vederii, caracteristică artei vânătorilor În limba noastră obișnuită, arta neoliticului asta este mai „condițional” decât paleoliticul În neolitic predomină nu imagini împrăștiate ale figurilor individuale, ci compoziții și scene coerente în care o persoană ocupă în cele din urmă locul principal care i se cuvine Sunt multe astfel de scene printre picturile rupestre din Africa, din Spania Dinamica și ritmul lor sunt uneori uimitoare, incitante Arcașii cu arcuri depășesc un căprior care alergă; într-un alt desen se luptă, repezindu-se repede, căzând în genunchi, împletindu-se; pe al treilea, figurile dansante zboară și se învârtesc Dar figurile în sine sunt, de fapt, semne de oameni, și nu de oameni: siluete negre slabe care, doar datorită mobilității lor violente, dau impresia de viață În picturile menționate din Sahara, există multe scene misterioase de natură rituală: aici apar oameni cu capete sferice asemănătoare costumelor spațiale, ceea ce a dat cercetătorului motiv să numească aceste imagini „marțiane” Un fel de extraterestru, infinit de departe ART PRIMIALĂ Ce fel de viață se reflectă în aceste picturi murale, aproape indescifrabile Sunt plini de expresivitate sălbatică și ciudată Există, de asemenea, astfel de lucrări neolitice în care o anumită schemă geometrică triumfă complet - o pictogramă-imagine, o imagine-hieroglifă, o imagine-ornament, care seamănă doar la distanță cu o persoană sau un animal Schematismul ornamental este reversul progresului generalizării gândirii și viziunii Animalele, de regulă, sunt reprezentate mai realist decât oamenii, dar, în orice caz, nu mai există astfel de vii, directe ♦ portrete”, cu un asemenea simț al formei palpabile, precum zimbrul din Altamira sau ♦Cerbul care traversează râul” (cioplit pe o bucată de os din grota Lorte din Franța) Se poate ca schematismul să se intensifice tocmai din cauza credinței naive în imagine ca în ♦ doppelgänger, ca în realitatea autentică Și alte posibilități inerente imaginii vin în prim-plan: posibilitatea desemnării, comunicarea la distanță, o poveste despre un eveniment Pentru a spune, nu este necesar să se observe o mare acuratețe și similitudine, este suficient un indiciu pictural, este suficient să arăți subiectul în câțiva termeni generali Aici se află originile pictografiei – scrisului pictural Schematizarea și generalizarea obiectelor vizibile, omul neolitic a făcut-o un pas uriaș înainte în dezvoltarea capacității sale de a abstractiza și de a realiza principiile generale ale modelării El întocmește o idee a unui dreptunghi, a unui cerc, a simetriei, observă repetarea unor forme similare în natură, asemănări structurale între diferite obiecte Toate acestea le aplică la acele lucruri pe care le face el însuși El vede, de exemplu, că forma corpului unei păsări de apă este foarte convenabilă pentru proiectarea unui oală cu care să trage apa - și el face un oală cu cap de lebădă (un motiv străvechi, străvechi, care își are originea în Piatra) Vechi și este încă folosit de meșterii populari) Așa se dezvoltă arta, unde designul utilitar al obiectului, imaginea și tiparul reprezintă ceva unitar Imaginea este transformată într-un ornament, ornamentul într-o imagine, iar acest vârcolac artistic, la rândul său, acționează ca ceva al treilea, ca obiect utilitar: un pește-vas, un om-pieptene etc De asemenea, arta aplicată de acest fel isi are originea in epoca paleolitica Dar în neolitic se dezvoltă mult mai pe scară largă, iar apoi, în epoca bronzului, în etapele ulterioare ale sistemului comunal primitiv, devine forma dominantă de artă plastică, excluzându-le aproape complet ♦ pe cele independente, neincluse în obiectele de uz casnic , pictura si sculptura Aceștia din urmă primesc o nouă dezvoltare puternică deja în epoca civilizației, în marile state antice LUMEA ANTICA Istoria antică s-a dezvoltat nu numai în timp, ci s-a mutat și în spațiu Mai întâi unul, apoi un alt popor au devenit purtătorii progresului uman, ca în centrul istoriei lumii - de secole, uneori de milenii; apoi cei noi au ridicat ștafeta dezvoltării, iar centrele vechilor civilizații, cândva mari, s-au cufundat în amurg pentru o lungă perioadă de timp Și palatele lor erau acoperite cu plante spinoase, urzici și ciulini - cetățile lor Numai în timpul nostru lumea se apropie de simultaneitatea și comunitatea principalului proces istoric, care include toate popoarele care locuiesc pe pământ Adevărata unitate este încă departe, dar globul a devenit vizibil ca întreg În vremurile străvechi, era nemărginit Istoricii și cronicarii antici au descris doar ceea ce s-a întâmplat în zonele sale mici, iar ceea ce se întâmpla în acea vreme departe la vest sau departe la est, ei nu știau Cu cât mai departe în adâncul secolelor, cu atât mai dezbinate, la nivel local au decurs procesele de dezvoltare istorică și culturală Aparent, printre centrele antice de civilizație s-au numărat cele care s-au născut și au murit închise, fără a trece nimic viitorului Și doar pietre vechi în stepe și deșerturi, ruine supraviețuitoare Piramidele de la Giza Noi și uneori scrierile misterioase păstrate pe ele mărturisesc: a fost odată ceva aici Nu se știe exact ce fel de cultură a existat înaintea erei noastre în emisfera vestică Cultura Maya antică a fost studiată doar în perioadele sale relativ târzii; desigur, avea propria sa istorie antică, dar urmele lui s-au pierdut Până în secolul al XV-lea, europenii știau mai puțin despre continentul american decât noi acum despre alte planete și, după ce au apărut acolo cu o cruce și o sabie, au făcut tot ce le-a stat în putință pentru a distruge ceea ce era încă păstrat atunci din cultura antică a indienii O piramidă îngropată sub fluxuri de lavă a fost descoperită în Mexic Geologii au determinat vârsta lavei: opt mii de ani Deci este posibil să fi existat culturi mult mai vechi în emisfera vestică decât în emisfera estică Dar au dispărut fără urmă Nu se știe dacă Atlantida a fost în realitate, pământul înghițit de ocean, despre care s-au păstrat atâtea legende vagi Nu se știe cine a construit sanctuarul gigantic al soarelui în munții Libanului, în Baalbek, - din el a existat o fundație făcută din monoliți de piatră de peste douăzeci de metri în dimensiune și cântărind două milioane de kilograme douăzeci LUMEA ANTICA grame fiecare Romanii, care au construit ulterior un ansamblu de templu acolo, nu cunoșteau originea acestei ctitorii A frapat atât de mult imaginația încât legendele siriene au asociat construcția lui Baalbek cu numele lui Cain, fiul biblicului Adam Dar acestea sunt legende Și cele mai vechi civilizații, despre care știința este suficient de cunoscută, au apărut începând cu aproximativ mileniul IV î Hr e în teritoriile Asiei de Vest și Africa de Nord-Est: Babilon, Sumer, Egipt, Asiria, Urartu Ca niște insule în mijlocul unor spații vaste ocupate de triburile nomadice, aceste prime state au apărut în văile râurilor mari - despotisme sclavagiste Economia lor era simplă, bazată pe folosirea comunală a pământului Comunitatea rurală este un descendent direct al comunității tribale, un organism stagnant, incapabil de dezvoltare Fermierul lucra la fel ca tatăl, bunicul, străbunicul său, cu sapa și plugul, toate pe același pământ, toate în aceeași colibă de chirpici sau stuf și, probabil, nu era familiarizat cu sentimentul de dinamica vieții: părea că așa fusese întotdeauna și va fi mereu – din secol în secol Și, de asemenea, din secol în secol, au fost ridicate prin eforturile unui furnicar uman temple colosale, palate și morminte ale regilor Sclavia a făcut posibilă construcția grandioasă, care era în contrast ciudat cu primitivitatea bazei industriale Arta a gravitat spre scale grandioase, spre forme geometrice monumentale Nu este ciudat: de ce atunci, în zorii istoriei, când uneltele erau relativ primitive, iar orizonturile omului erau limitate, de ce a creat tocmai atunci cultul giganticului și maiestuosului? Acesta, aparent, era un model istoric binecunoscut: la urma urmei, trecerea de la un sistem primitiv la o civilizație bazată pe sclavie a fost într-adevăr o răsturnare gigantică Pentru prima dată, omul a început să creeze o „a doua natură”: ridică instalații de irigare, prelucrează metale, călătorește pe mările, cartografiază cerul înstelat, pune bazele medicinei și matematicii El începe să se recunoască pe sine ca coroana naturii, și nu jucăria ei și nu fiul ei vitreg Niciodată după aceea, nici în epoca feudală, nici în cea capitalistă, nu s-a exprimat în artă idealul de uriaș, de cuceritor, cu un asemenea patos de autoafirmare, ca în antichitate În miturile antice, tema eroului rulează ca un fir roșu, revelatoare LUMEA ANTICA oamenilor secretele zeilor și ale monștrilor cuceritori: în legendele babiloniene - Ghilgameș, în egipteană - Osiris, în chineză - Yu, în greacă - Prometeu și Hercule Dar trecerea la civilizație nu numai că a eliberat forțele umane, ci a adus și înrobirea omului de către om Monarhul, preoții și o mică nobilime constituiau vârful societății, bucurându-se de drepturi nelimitate Regele era considerat proprietarul întregului pământ și al statului, conducătorul vieții și morții supușilor săi Campaniile continue de cucerire i-au adus sclavi, muncă neagră Mândria acestor vechi conducători estici nu cunoștea limite Fiecare rege a fost declarat fiul lui Dumnezeu, ființa cea mai înaltă, regele regilor, cuceritorul pământului Imnurile și laudele lor începeau invariabil cu cuvintele: „Am cucerit…”, „Am distrus…”, „Am dat foc…” a cucerit și a înrobit propriul soi Conducătorul era înconjurat de un halou al divinității Era imposibil recunoaște-l ca doar un bărbat: dacă este la fel ca toți ceilalți, atunci de unde vine dominația lui? A fost atribuită puterii supranaturale, o forță misterioasă asemănătoare cu forțele elementelor naturale Numai elementele pot face față elementelor Iar gândirea artistică creează imagini supraomenești, asemănătoare corpurilor cerești, munților, animalelor, dă naștere unor simboluri misterioase Înfățișează conducători care stau sus deasupra lumii, capabili să cucerească inamicii cu o mișcare a mâinii Printre vechile state orientale a existat una care a existat, cu relativ puține schimbări, de mai bine de trei mii de ani și a creat o cultură deosebit de înaltă și rafinată Toate trăsăturile caracteristice ale stilului despotismului cu „gigantomania” lor au fost concentrate în arta sa, dar a depășit greutatea grosolană și a dezvoltat forme artistice de noblețe și puritate incomparabile Religia și cultura acestui stat au hrănit religia și cultura Asiriei, Feniciei, Iudeii și, în cele din urmă, Greciei Acesta este statul Egiptului Antic din Valea Nilului ARTA EGIPTULUI ANTIC VECHI ȘI REGATUL DE MEDIU În Giza, nu departe de Cairo de astăzi, pe platoul stâncos al deșertului, aruncând umbre clare pe nisip, se află trei corpuri geometrice uriașe - piramide tetraedrice perfect regulate, mormintele faraonilor Keops, Chephren și Menkaure Ei stau în picioare de mai bine de patruzeci de secole Căptușeala lor nu a fost păstrată, camerele funerare cu sarcofage au fost jefuite de mult timp, dar nici timpul și nici oamenii nu au reușit să tulbure forma monolitică ideal stabilă a acestor structuri Cea mai înaltă dintre ele, piramida lui Keops, încă nu are o dimensiune egală între clădirile de piatră din întreaga lume Înălțimea sa este de de metri, iar lungimea bazei fiecărei fețe este de de metri Partenonul grecesc ar fi arătat mic în comparație cu el, ca o barcă în comparație cu un vapor de mare În piramida lui Keops, dacă ar fi gol în interior, întregul ansamblu al Catedralei Sf Petru la Roma Dar piramida nu este goală, este aproape o gamă solidă de plăci grele de piatră, doar dedesubt este tăiată de coridoare înguste care duc la mormântul faraonului S-a calculat că pentru a transporta toate pietrele care alcătuiesc piramida lui Keops ar fi nevoie acum de de mii de trenuri de marfă dov, fiecare cu de vagoane Și apoi piramida a fost construită cu mâinile goale, fără ajutorul fiarelor de povară Acesta este cu adevărat un monument extraordinar pentru voința inexorabilă a faraonului și munca grea a sute de mii de sclavi Templele mortuare joase se învecinau cu piramidele, la poalele rândurilor se aflau mormintele curtenilor și rudele faraonului - așa-numita mastaba (literal: bănci de piatră) Și templele și mastaba de lângă piramide păreau foarte mici și nu erau vizibile de la distanță, iar triunghiurile piramidelor pe cer erau vizibile de pretutindeni, ca o amintire a eternității Un drum lung și drept ducea la ei dinspre răsărit, din văile fertile udate de Nil: un drum de la sălașul vieții către lumea tăcută a nisipurilor și a mormintelor Granița deșertului este păzită acum de un sfinx colosal, un leu cu chipul faraonului Khafre, străbunicul tuturor nenumăraților sfinxuri egiptene A fost creat nu numai de mâinile oamenilor, ci și de deșertul însuși: oamenii au tăiat și prelucrat o stâncă asemănătoare ca formă cu corpul unui leu mincinos La fel au făcut, după cum ne amintim, chiar și strămoșii lor primitivi Scriitorul Ivan Bunin, care a călătorit mult, era îndrăgostit de vechile timpuri formidabile cu părul cărunt ale Orientului, a lăsat note de călătorie care nu sunt inferioare în Sfinxul faraonului Khafre la Giza LUMEA ANTICA puterea artistică a poveștilor sale Iată cum a descris impresia Marelui Sfinx: „În jurul meu este o mare fierbinte moartă de dune și văi, stânci și locuri de înmormântare pe jumătate acoperite cu nisip Totul strălucește ca satinul, separându-se de azurul mătăsos Peste tot tăcere de moarte și un abis de lumină de foc Dar mă duc și să-mi țin ochii pe Sfinx Trunchiul său este sculptat în întregime din granit - doar capul și umerii sunt atașați Pieptul este tapitat, plat, stratificat Labele sunt desfigurate Și toate acestea, aspre, sălbatice, fabulos de uriașe, poartă urme ale vechimii cumplite și ale luptei care din timpuri imemoriale îi este destinată, ca gardian al „Țării Soarelui”, țara vieții, din Set, cel zeul morții Este acoperit de crăpături și pare deformat față de nisipurile care o acoperă oblic Dar cât de calm, de calm, privește undeva spre Est, spre îndepărtata vale însorită-cețoasă a Nilului Capul lui feminin, chipul lui de cinci metri fără nas evocă în inima mea aproape aceeași reverență care era în inimile supușilor lui Khufu Bunin I Sobr op în volume, vol M , , p Necropola de la Giza și uriașul său gardian au fost construite în epoca Vechiului Regat - în prima jumătate a mileniului III î Hr Atunci s-a format deja stilul monumental al artei egiptene, s-au dezvoltat canoane fine, care au fost apoi păzite cu sfințenie timp de secole Constanța lor se explică prin stagnarea ordinii sociale, dar și prin faptul că arta Egiptului era parte integrantă a cultului, a ritualului funerar Este atât de strâns legat de religia, care a divinizat forțele naturii și puterea pământească, încât este dificil să înțelegem structura sa figurativă fără a avea o idee generală despre obiceiurile religioase și rituale ale egiptenilor Îmi amintesc de periodizarea general acceptată a istoriei Egiptului Antic: Vechiul Regat - - î Hr e (bordul dinastiilor I-VI); Regatul Mijlociu - - î Hr e (dinastiile XI-XIII); Noul Regat - - î Hr e (Dinastiile XVIII-XX) În intervalul dintre Regatul Antic și Regatul Mijlociu, Egiptul a cunoscut o perioadă de dezintegrare în nume separate; între Regatul Mijlociu și Noul Regat se afla sub stăpânirea hiksoșilor și era, de asemenea, descentralizat ARTA EGIPTULUI ANTIC Pictura mormântului din Medum Prima jumătate a anului mii î Hr Panteonul zeilor egipteni este foarte mare, cultul lor datează din timpurile primitive, când se închinau totemului - fiara, patronul tribului Zeitățile egiptenilor sunt animale: patronul mortului Anubis cu cap de șacal, babuinul Thoth - zeul înțelepciunii și al scrisului, zeița războiului cu cap de leu Sokhmet Animalele erau considerate sacre, erau ținute la temple, arătându-le onoruri, iar după moarte erau îmbălsămate și îngropate în sarcofage: s-au păstrat cimitire de tauri sacri, berbeci, pisici, chiar și crocodili După aceasta, nu ar trebui să fim surprinși de măiestria specială și rafinată a animalismului în rândul artiștilor egipteni Indiferent dacă înfățișează un babuin important, sau un câine slab cu sfarcurile încărcate de lapte, fie că transmit grația sălbatică a unei pisici, aceste imagini sunt perfecte în felul lor Cultul cel mai înalt era cultul divinității solare, formidabilă și bună, dând viață și incinerând Egiptul era numit „țara Soarelui”, faraonii – „fiii Soarelui” În Vechiul Regat, zeul soarelui Ra, mai târziu Amon-Ra, era venerat, iar în epoca Regatului Nou a existat o perioadă scurtă în care Faraonul Amenhotep al IV-lea (Akhenaton) a desființat toate cultele, cu excepția celui solar, și a introdus monoteismul - venerarea atotputernicului disc solar Aton Simbolismul solar este divers; soarele era înfățișat sub forma unei mingi înaripate, sub forma unei mingi cu multe brațe întinse - raze; l-a înfățișat ca un șoim, un vițel I s-au compus nenumărate imnuri Cercul - un fel de disc solar - se găsește constant în ornamentele egiptene Obeliscul, o formă arhitecturală creată pentru prima dată în Egipt, simboliza o rază de soare Ipostaza divinității solare, cucerind forțele întunericului, a fost zeul Horus, un șoim strălucitor, fiul lui Osiris Mitul lui Osiris și Horus este deosebit de important pentru înțelegerea artei egiptene Conform mitului, Osiris, zeul fertilității, a fost cândva regele Egiptului și i-a învățat pe egipteni cum să cultive pământul și să planteze grădini A fost ucis de fratele său Seth, care a personificat începutul întunericului și al răului Fiul lui Osiris, Horus, l-a provocat pe Set la un duel și l-a învins; Horus l-a înviat apoi pe Osiris lăsându-l să-și înghită ochiul Osiris înviat nu s-a mai întors pe pământ, a devenit stăpânul lumii interlope, regele morților Horus a devenit moștenitorul său pe pământ, regele celor vii Povestea lui Osiris nu este altceva decât o transformare a legendei străvechi a fermierilor despre auto-înnoirea veșnică a naturii, despre un grâne pe moarte și reînvior aruncat în pământ (Din acest bob au crescut mai târziu o întreagă mulțime de zei muritori și învieți în diferite religii ) Iar Horus, readucându-l pe Osiris la viață, este lumina soarelui dătătoare de viață Este interesant cum a fost regândită complotul vechiului mit în monarhia deținătoare de sclavi a Egiptului și cum a fost legat de cultul faraonilor și de ideile despre viața de apoi Când regele a murit și altul a fost încoronat în locul lui, LUMEA ANTICA Batranul satului mijloc mii î Hr mister tradițional: noul rege a fost declarat zeu, întruparea lui Horus Iar înmormântarea defunctului a fost însoțită de un ritual de înmormântare, unde au fost reproduse simbolic povestea morții lui Osiris, doliul lui de către zeița Isis și învierea sa A fost ceva ca o slujbă creștină de Paște În Vechiul Regat, ritualurile osiriene se aplicau numai persoanei faraonului; ulterior s-au răspândit mai larg și au devenit parte a ceremoniei funerare a oricărei persoane nobile și bogate Doar cei „de jos” – membri obișnuiți ai comunității și sclavi – au fost îngropați fără nicio ceremonie: pur și simplu erau îngropați în nisip Nobilul decedat a fost îmbălsămat, acoperit cu bijuterii, pe piept i s-a pus o amuletă sacră - o figurină a unui gândac scarab Pe scarabeu a fost scrisă o vrajă, îndemnând inima defunctului să nu depună mărturie împotriva lui la curtea lui Osiris, unde trebuia să apară Acolo, în lumea interlopă, a fost întâmpinat de șacalul Anubis, unde inima i-a fost cântărită pe cântar și acolo i-a mărturisit lui Osiris Desene care înfățișează judecata lui Osiris însoțesc textele „Cărții morților” egiptene pe role lungi de papirus După judecată și curățire a început viața de apoi, în tot ce seamănă cu cea pământească Și aici se află cel mai important lucru din sistemul cultelor egiptene Pentru ca defunctul să trăiască fericit în spatele sicriului, trebuie ARTA EGIPTULUI ANTIC Arhitectul Khesira Relief start mii î Hr trebuia să furnizeze tot ce avea pe pământ Fiecare - până la propriul său corp, care a scăpat de putrezire De aici și faimosul obicei al îmbălsămării Ei credeau că, pe lângă suflet și corp, există ceva intermediar - dublul fantomatic al unei persoane, forța sa de viață, numită Ka; Este necesar ca Ka să-și poată găsi întotdeauna carapacea pământească și să se mute în ea, atunci sufletul se va simți încrezător și calm Prin urmare, pe lângă mumia în sine, în mormânt a fost plasată o statuie portret a defunctului, uneori mai mult de unul, iar portretul trebuia să fie foarte asemănător - altfel, cum și-ar recunoaște Ka aspectul? Din această tradiție a apărut faimoasa portretizare egipteană Egipt Aceste portrete sunt originale: transmit trăsături faciale individuale cu o putere uimitoare, dar expresia facială rămâne abstractă, nedescifrată psihologic Experiențele trecătoare nu au fost de interes: la urma urmei, o persoană a fost înfățișată, eliberată de timp, mergând către eternitate Cel puțin în Vechiul Regat, portretele erau doar atât - calm impasibile Mai târziu, în arta Regatului Mijlociu și mai ales a Noului Regat, multe s-au schimbat: în portrete, personajul a început să strălucească, personalitatea a fost ghicită Dar nu a fost suficient să salvezi corpul - a fost necesar să salvezi averea defunctului: sclavi, vite și familie Alte popoare antice orientale LUMEA ANTICA Cap masculin din colecția Salt Prima jumătate a anului mii î Hr Paleta Narmer Față și spate Începând cu mii î Hr care avea credințe asemănătoare, acționau simplu și crud: când moare o persoană nobilă, îi ucideau văduva și slujitorii și îi îngropau împreună cu stăpânul Acesta era obiceiul, de exemplu, în Babilonul antic Dar religia egipteană a fost relativ umană: nu a cerut niciodată sacrificiu uman Ea a cerut doar artă Nu călăii, ci artiștii i-au oferit domniei decedate o bunăstare postumă Multe figurine mici - așa-numitele ushab-ti - i-au înlocuit pe servitorii decedați Pe pereții mormântului erau frize de picturi și reliefuri înfățișând un șir de evenimente pământești: au fost războaie, prinderea prizonierilor, sărbători, vânătoare, odihna domnitorului cu familia, munca sclavilor săi la câmp, pășuni și în ateliere de artizanat În camere funerare ascunse, zidite, arta a desfășurat o poveste lungă și detaliată despre viața pământească Și nimeni nu a văzut toate aceste reliefuri, statui și picturi murale, nimeni nu le-a admirat - și n-ar fi văzut dacă nu ar fi torturat Majoritatea arheologilor care au început studiul înmormântărilor egiptene în secolul al XIX-lea După cum puteți vedea, artei i s-a atribuit un rol neobișnuit de important: trebuia, nu mai puțin, să ofere nemurirea, să fie o continuare directă a vieții Deci nu părea să conteze dacă a văzut cineva opera de artă Nu era destinat inspectiei, ci era prezentat ca ceva existent in sine, continand principiul vital in sine Este clar că opera artiștilor era considerată așadar un act sacru Artiștii de frunte - arhitecți, sculptori și pictori (mai ales arhitecți) - erau demnitari, de foarte multe ori preoți, numele lor erau cunoscute și onorate Erau mândri de faptele mâinilor lor, aproape la fel ca regii victoriilor lor; numai imnurile regilor începeau cu cuvintele: „Am distrus ”, „Am cucerit ”, iar imnurile artiștilor - „Am ridicat ”, „Am construit ” , „Am făcut lucrări frumoase » ARTA EGIPTULUI ANTIC eu Cu toate acestea, manifestarea voinței individuale a artistului a fost strict limitată: rolul său a fost conceput ca rolul de gardian al canoanelor sacre Omul din Egiptul antic a învățat să fie mândru de puterile sale creatoare, dar le-a considerat ca pe o expresie a voinței divine și pe el însuși ca arbitru al acesteia Întrucât, spre deosebire de viața pământească pe termen scurt, arta era considerată purtătoarea vieții veșnice, ea a fost eliberată de tot ce este instantaneu, schimbător, instabil În diversitatea mobilă a vieții, arta egipteană căuta câteva, dar imuabile formule picturale Într-adevăr, a elaborat un limbaj care corespunde ideii de permanență - limbajul unui semn grafic economic, o linie strictă și clară, un contur clar, volume compacte, extrem de generalizate Chiar și atunci când sunt înfățișate cele mai simple, cele mai banale lucruri (la care arta egipteană nu era deloc împotrivă) - un cioban care mulge o vacă, sau o servitoare care dă un colier stăpânei ei sau o turmă de gâște care se plimbă - acestea fără pricepere Motivele locale arată nu atât o imagine a unei acțiuni trecătoare, cât o formulă urmărită a acestei acțiuni, stabilită de secole Deja grecii tratau arta într-un mod complet diferit și erau deja uimiți de stabilitatea tradițiilor artistice din Egipt De fapt, chiar și în Vechiul Regat s-au dezvoltat tipuri de statui strict definite: în picioare - figura este îndreptată tensionat, frontală, capul este ridicat sus, piciorul stâng face un pas înainte, brațele sunt coborâte și apăsate pe corp; stând - mâinile sunt plasate simetric pe genunchi sau un braț este îndoit la cot, trunchiul este și el îndreptat, privirea este îndreptată în depărtare Și aceste tipuri de statui s-au repetat invariabil mai târziu în Mijloc, în Noul Regat și în perioada Sans târzie a istoriei egiptene În reliefurile Vechiului Regat s-a stabilit tradiția unui fel de aplatizare a unei figuri pe un plan Capul și picioarele erau înfățișate în profil, iar trunchiul s-a întors; întreaga figură este conturată printr-o singură linie elastică Și același principiu de desen s-a păstrat întotdeauna cazuri treizeci LUMEA ANTICA când capul uman în pictură sau în relief a fost înfățișat nu în profil, ci în față, au fost rare excepții, iar atunci ele apar doar în epoca Regatului Nou Canoanele compozițiilor intrigilor au trecut și ele din secol în secol Chiar și în detaliu, arta egipteană a fost remarcabil de consistentă Și totuși nu poate fi numit înghețat Sub acoperirea canoanelor, în ea a avut loc un proces de dezvoltare internă și, în mod ciudat, în repetițiile sale nesfârșite nu și-a pierdut simțul vieții și al naturii În epoca Vechiului Regat, Egiptul a cunoscut prima ascensiune militaro-politică și culturală Arta Vechiului Regat este un clasic egiptean: este monumentală, calmă și solemnă, este palpabilă mai ales acea regularitate, Sacrificiu Relieful mormântului de la Saqqara Fragment Mijlocul anului mii î Hr Sacrificiu Relieful mormântului de la Saqqara Fragment ARTA EGIPTULUI ANTIC ritmul, maiestatea, care este atât de caracteristică artei egiptene în general Și, în același timp, există aproape mai multă suflare de viață în ea decât în arta Regatului de Mijloc Acest lucru nu este surprinzător: la urma urmei, canoanele picturale din Vechiul Regat, deși erau respectate în mod deosebit cu strictețe, nu erau încă acoperite cu glosa tradițiilor milenare și erau mai aproape de izvoarele primare ale vieții Relieful din lemn portret „Arhitectul Khesira” a fost realizat la începutul mileniului III î Hr acum cincizeci de secole! - este greu de crezut Corpul zvelt muscular trăiește; se simte ritmul măsurat al călcării elastice, profilul vulturului este frumos Privind acest relief, începi să înțelegi sensul artistic al „răspândirii” figurilor egiptene egiptean Deseniştii au apreciat importanţa brâului de umăr ca bază constructivă a corpului şi au evidenţiat o dată pentru totdeauna această linie orizontală expresivă, neglijând faptul că este ascunsă în poziţia de profil a figurii Au selectat cele mai clare, cele mai lizibile aspecte din pozitia frontala si de profil, combinandu-le impreuna cu o organicitate remarcabila, in acelasi timp realizand armonie cu planul bidimensional pe care este asezata imaginea Ei nu s-au străduit să surprindă ceea ce au văzut dintr-un punct de vedere - au avut o altă sarcină: să înfățișeze o persoană în starea sa substanțială, și nu într-un moment empiric Nu este nevoie să vorbim despre „incapacitatea” de a desena corect „Reguli”, aceleași pentru toate timpurile și popoarele, în general LUMEA ANTICA pofta de hipopotami Relieful mormântului de la Saqqara Mijlocul anului mii î Hr ARTA EGIPTULUI ANTIC Regina Kavit la toaleta ei Relieful mormântului lui Kavit secolul î Hr nu există încă Îndemânarea sau incapacitatea, corectitudinea sau incorectitudinea se manifestă numai în limitele concepției artistice stabilite istoric În limitele concepției egiptene, vedem un realism ridicat și o măiestrie impecabilă în ♦Arhitectul din Khesir Orice îndoială cu privire la capacitatea artiștilor egipteni de a simți și de a transmite forma tridimensională va dispărea atunci când ne uităm la sculptura rotundă a aceluiași timp Iată un cap de bărbat, păstrat acum la Luvru Este sculptat din calcar, o piatră relativ moale pe care egiptenii o foloseau în special în sculptură, împreună cu rocile vulcanice mai dure de bazalt și diorit Indiferent de unde te uiți la acest cap - din față, lateral, trei sferturi - lovește cu o noblețe clară a plasticității Este o față tânără cu trăsături LUME ANTICĂ moliciunea tinereasca limpede, dar nu pierduta, modelata in mod generalizat, dar remarcabil de vie Priviți la trecerile de la gât la ceafă, de la orbitele la pomeții proeminenti, la modelarea buzelor bombate și bine definite Dar să revenim la relieful Vechiului Regat Ca principiu stabil de compoziție în reliefuri (precum și în fresce, care nu diferă de reliefurile în tehnicile de compoziție și desen), motivul unei procesiuni, o procesiune, în care figurile se mișcă una după alta de-a lungul frizei, la intervale regulate, cu repetări ritmice ale gesturilor, s-a stabilit Un exemplu clasic al unei astfel de compoziții este un relief dintr-un mormânt din Sak-Kara Slujitorii răposatului conduc taurii, performând cu importanță regală În centura inferioară a aceleiași frize, stoluri de gâște și macarale mărșăluiesc în stoluri Mișcările slujitorilor sunt destul de neconstrânse - se aplecă, se uită înapoi, mângâie taurii pe spate (o astfel de interpretare liberă era permisă atunci când înfățișau servitori, dar niciodată când înfățișau stăpâni) Cu toate acestea, repetarea uniformă a figurilor, mișcările și ipostazele lor privează scena de o nuanță de gen și îi conferă ceva ritualic solemn: aceasta nu este o curte - acestea sunt șiruri de ființe vii care se deplasează în eternitate Este necesar să se acorde atenție gustului decorativ cu care toate acestea sunt situate în plan, cu ce linii inconfundabil de precise sunt conturate contururile animalelor și cum unele figuri sunt puse în contrast de altele Să ne mutăm privirea de la taur la macaralele care merg dedesubt și înapoi: puterea grea a taurului se va simți imediat mai puternică datorită comparației cu păsările grațioase, călcându-și ușor și delicat picioarele subțiri Este imposibil să nu observăm rolul artistic deosebit al hieroglifelor în această compoziție, ca în orice relief egiptean Printre semnele hieroglifice care trec de-a lungul vârfului frizei și umplu golurile dintre figuri, există și figuri de gâște și un taur - același, doar mic; ele alternează cu semne geometrice nepicturale, și totul, împreună cu cele ARTA EGIPTULUI ANTIC imagine nouă, creează impresia unui model spiritualizat Legătura dintre arta egipteană și scriere trebuie spusă separat Nicăieri altundeva, nici măcar în China, imaginile și inscripțiile nu formează o sinteză artistică atât de puternică ca în Egipt Iar legătura aici nu este doar decorativă, ci și mai profundă, datorită viziunii asupra lumii a egiptenilor și înțelegerii lor despre artă Pictografia, sau scrierea imaginilor, a fost baza originală comună atât pentru scris, cât și pentru artă în Egipt Imaginea pentru egipteni este în primul rând un semn Dar semnul nu este în înțelegerea noastră - ca ceva condiționat, auxiliar, ci un semn-imagine sacră care are putere dătătoare de viață Pentru a crea un semn pictural al unui obiect menit să-și păstreze și să-și perpetueze vitalitatea Dar iar inscripţia este tot un semn Scrisul, ca și arta, făcea parte din religie, opera preoților; cărturarii erau considerați slujitori ai zeului Thoth, îi aduceau rugăciuni și aduceau jertfe Unul dintre cele mai vechi reliefuri egiptene - tăblița de ardezie a faraonului Narmer (care datează din mileniul III î Hr ) - nu este însoțită de o inscripție, dar relieful în sine este o inscripție - o pictogramă Imaginea de pe o parte a plăcii este descifrată ca fraza: „Regele a adus mii de prizonieri din țara plată”, iar pe revers - „Regele distruge cetățile, distruge inamicul” Aici imaginea și litera sunt identice În viitor, drumurile lor diverg, dar rămân totuși foarte aproape: arta este mulge o vacă Relieful mormântului lui Kavit Stele lui Henen secolul î Hr LUME ANTICĂ scriere parțială și scriere parte art Unirea lor se datorează scopului comun - de a consolida și păstra viața în zodie Scrisul a trecut prin evoluția ei obișnuită - de la pictografie la ideologie (unde o imagine reprezintă un cuvânt sau un concept), apoi la scrierea silabică și alfabetică Ca întotdeauna, semnele picturale au devenit din ce în ce mai simplificate, schematizate și în cele din urmă și-au pierdut asemănarea cu obiectul Scrierea alfa-silabică a apărut devreme în Egipt Când oamenii de știință din secolul al XIX-lea s-au apucat să o descifreze, au fost derutați de faptul că printre „literele” schematice, din când în când, există imagini care nu sunt schematice - oameni, animale, păsări, diverse obiecte, desenate foarte fin și precis , foarte asemănătoare celor întâlnite în compoziţiile picturale în sine La început, au crezut că hieroglifele egiptene erau desene simbolice Dar s-a dovedit că imaginile sunt atașate silabarului doar ca „semne determinante”, determinante Adică dacă, de exemplu, s-a scris un cuvânt cu sensul „a naviga”, atunci i s-a pus în față un desen al unei nave; dacă era vorba de dans, puneau imaginea unui dansator etc Acum este clar de ce în relieful de la Saqqara figurile de tauri și gâște apar nu numai în imagine, ci și în inscripție În esență, nu era nevoie de aceste semne suplimentare - cuvântul putea fi citit oricum Păstrând imaginea-semn, scrisul și-a păstrat înrudirea cu art Artă ARTA EGIPTULUI ANTIC Stela Henie secolul î Hr Sfinxul lui Amenemhat III secolul al -lea î Hr la rândul său, și-a păstrat afinitatea cu pictograma – atât externă, cât și internă Ce sunt toate aceste șiruri de scene întinse în „linii” care înconjoară pereții mormintelor, dacă nu un fel de „inventar” al bogățiilor și faptelor nobilului? Cât de asemănătoare au fost aceste inventare poate fi judecat după faptul că cifrele exacte ale sclavilor și ale vitelor erau adesea date chiar acolo Această „eficiență” rațională a artei egiptene a fost, în esență, reversul celei mai profunde naivități poetice: ea a izvorât dintr-o credință în realitatea necondiționată a imaginilor artistice Ce fel de combinații decorative de imagini cu hieroglife au apărut în acest caz, am văzut pe exemplul unui relief din Saqqara Compoziții nu mai puțin frumoase un alt tip, de exemplu, „Femeie cu floare de lotus” și „Regina la toaletă”, depozitate în Muzeul Cairo (cel din urmă relief aparține epocii Regatului Mijlociu) Și în Muzeul de Arte Frumoase din Moscova există monumente excelente ale Regatului de Mijloc (reliefuri din mormintele lui Khenenu și Kheni), unde hieroglifele sunt combinate rafinat și variat cu figuri Pe placa Henenu, un câmp fracționat de hieroglife creează un fundal minunat pentru siluetele curgătoare cu mândrie ale unui bărbat și ale unei femei Dacă luăm în considerare aceste monumente în natură, putem observa câteva trăsături mai remarcabile și caracteristice ale reliefului egiptean, care nu sunt întotdeauna vizibile în reproducere Și anume: relieful este strict orientat spre plan, dar în același timp nu este plat, ei LUMEA ANTICA suprafata este modelata fin si delicat Exista trei tipuri de reliefuri: usor convexe, usor ingropate in raport cu fondul si in final, unul in care relieful este la acelasi nivel cu fundalul, dar contururile sunt profund incizate Uneori, toate aceste tipuri de prelucrare a plăcilor de piatră coexistă în aceeași compoziție Pe placa Henenu sunt prezentate figurile unui nobil și ale unui slujitor în relief convex, o mică figură umană în relief îngroșat (ca reversul umflăturii), alte hieroglife - unele sunt tot îngropate în fundal, altele sunt sculptate de-a lungul contururilor Se dovedește o vibrație foarte subtilă a suprafeței, care nu îi încalcă caracterul plan general, dar o însuflețește în mod surprinzător Cu iluminare laterală, contururile sunt suculente subliniate de umbre - în reliefuri convexe, umbra cade din partea îndepărtată de sursa de lumină, iar în reliefuri scufundate, din partea opusă Avionul trăiește și respiră Această abilitate artistică de prelucrare a pietrei a fost perfecționată de-a lungul mai multor secole Gradația de mărime, de la mare la medie spre mică, care se găsește constant în reliefuri și le conferă un astfel de farmec decorativ, a fost pentru egipteni mai presus de toate o gradație de valori Cu cât articolul este mai mare, cu atât este mai mare Proprietarul mormântului este înfățișat ca fiind cel mai mare, rudele sale sunt mai mici, sclavii sau captivii sunt și mai mici Mărimea, ca indicator al semnificației, era, s-ar putea spune, o categorie universală: excludea complet orice reduceri spațiale, de perspectivă și făcea inutile atribute suplimentare de măreție Este de remarcat faptul că chiar și faraonul, venerat ca zeu, a fost înfățișat în artă fără nicio splendoare exagerată El este la fel de pe jumătate gol, la fel ca în pânză, ca supușii săi – numai coafură, și cel mai important - scara mare a figurii Deși comorile faraonilor erau de fapt nenumărate, stilul artei egiptene a păstrat o reținere nobilă Fără zgomot, fără beteală - doar scara impresionantă, ritmurile, repetările Colorarea a fost, de asemenea, restrânsă și nevariată - reliefurile erau întotdeauna pictate Au predominat combinațiile de galben și maro cu albastru și verde - tonurile pământului și cerul fără nori al Egiptului Minunata este culoarea albastra bogata si sonora, pe care egiptenii, se pare, o iubeau in mod deosebit; această colorație albastră a fost păstrată excelent până în zilele noastre de mici figurine de faianță și opere de artă aplicată Deși arta Regatului de Mijloc a respectat cu atenție tradițiile și canoanele Anticului, nu a rămas exact aceeași După o lungă perioadă de tulburări și prăbușirea Egiptului în nomes (regiuni) separate, statul în secolul XXI î Hr e unit din nou sub stăpânirea conducătorilor tebani – aceasta marchează începutul Regatului de Mijloc Dar acum centralizarea nu mai era la fel de absolută ca înainte Conducătorii locali, nomarhii, au devenit mai bogați și mai independenți După cum sa menționat deja, ei și-au arogat treptat privilegiile care aparțineau anterior doar regelui - privilegiile titlurilor înalte, ceremoniilor religioase, asemănări cu Osiris și Horus Acum mormintele nobililor nu erau situate la poalele piramidelor regale, ci separat, pe teritoriile nomes Piramidele au devenit mai modeste, mai mici ca dimensiuni; nici un singur faraon nu a îndrăznit să construiască morminte atât de fantastic de gigantice precum Keops și Khafre Cum au afectat aceste schimbări stilul de artă? Se poate observa o anumită dualitate în evoluția stilului Pe de o parte, patosul monumentalității este redus și ARTA EGIPTULUI ANTIC Deoarece cultele funerare devin tot mai răspândite, arta, mai ales în arta școlilor locale, apare o nuanță de smerenie, de viață de zi cu zi Și de aici și întărirea „libertăților” de gen în interpretarea intrigilor, în compoziție În portret, trăsăturile caracterului individual sunt îmbunătățite Pe de altă parte, canoanele prevalează totuși și, având în spate prea multă vechime, se rătăcesc involuntar într-un tipar și schemă Când sculptorii antici au sculptat primul Mare Sfinx din stâncă, reverența și groaza lor secretă sunt imprimate în acest paznic voluminos, dar cu adevărat maiestuos al deșertului Când, în Regatul Mijlociu, meșteri pricepuți, pricepuți, produc o figură necunoscută, devenită familiară, figura unui leu cu chip de faraon, ei aduc un omagiu tradiției Sfinxul tanisian este interpretat mult mai „virtuos” decât strămoșul său străvechi - corpul leului este sculptat cu încredere, portretul impecabil al lui Amenemhat al III-lea, fața cu voință puternică, modelarea feței este excelentă - și totuși această lucrare pare oficial rece NOUL REGAT În cultura artistică a Noului Regat au loc schimbări mai îndrăznețe și mai semnificative pe plan intern - epoca celei de-a treia și ultima ascensiune a statului egiptean, care a apărut după victoria asupra triburilor asiatice ale hiksoșilor În arta Regatului Nou răzbate flacăra sentimentelor, reflecțiilor, neliniștilor pământești Formele tradiționale însele sunt, parcă, iluminate din interior de această nouă lumină, care le transformă Cu toate acestea, multe tradiții au devenit deja învechite în forme În locul arhitecturii mormintelor (mormintele din Noul Regat au încetat să mai fie structuri de pământ - s-au ascuns în cheile stâncilor), arhitectura templelor a înflorit Preoții din această epocă au devenit o forță politică independentă, concurând chiar și cu puterea regelui Prin urmare, nu numai templele funerare ale regilor, ci mai ales templele sanctuare dedicate lui Amon, au determinat aspectul arhitectural al Egiptului Adevărat, persoana faraonului, isprăvile și cuceririle lui au fost și ele glorificate în temple; aceste glorificari au fost conduse la o scara si mai mare decat inainte În general, cultul grandiosului nu s-a stins, ci chiar reluat cu o impresionantă fără precedent, dar în același timp s-a alăturat aici un fel de neliniște interioară Arhitectura, cel mai sigur diapazon al stilului, mărturisește acest lucru cel mai bine dintre toate Timp de câteva secole, celebrele temple ale lui Amon-Ra au fost construite și finalizate în Karnak și Luxor, lângă Teba Dacă piramida antică, cu forma ei calmă, integrală, era asemănată cu un munte, atunci aceste temple seamănă cu o pădure deasă în care te poți pierde De la Luxor la Karnak era o autostradă dreaptă, lungă, de aproape doi kilometri - bulevardul sfinxilor Obeliscuri stăteau la intrarea în curtea templului (unul dintre obeliscurile Luxorului se află acum la Paris pe Place de la Concorde), stâlpi puternici formau un portal, iar colosi sculpturali stăteau lângă stâlpi Dintr-o curte deschisă spre soare, înconjurată de o colonadă, poteca ducea la o sală hipostilă mohorâtă, iar apoi la un sanctuar semiîntunecat Aici era o pădure adevărată: un desiș de coloane (numai în sala hipostilă din Karnak erau , în formă de papirus, în formă de lotus, în formă de palmier; unele dintre ele sunt de așa natură încât trunchiul coloana nu putea LUME ANTICĂ ARTA EGIPTULUI ANTIC Luxor Colonada Templului lui Amon A început la sfârșitul secolului al XV-lea î Hr Karnak Colonada sălii hipostile a Templului lui Amon Sfârșitul secolului al XIV-lea - începutul secolului al XIII-lea î Hr ia cinci persoane Părțile inferioare ale pereților au fost decorate cu modele florale, iar tavanul a fost pictat cu stele aurii pe un fundal albastru închis - se pare că templul înfățișa simbolic desișurile Nilului într-o noapte înstelată Multe statui au fost plasate în templu; pereții, stâlpii, obeliscuri și uneori coloane erau acoperite cu ligatură de reliefuri și punctate cu hieroglife Toate aceste forme arhitecturale separat, inclusiv coloanele care imită plantele și copacii Nilului, își au prototipurile atât în Regatul Mijlociu, cât și în Vechiul Regat (le întâlnim în templul mortuar al lui Khafre), dar niciodată până acum nu au fost combinate într-un astfel de impresionant, ansamblu complex spațial În temple nu erau doar statui uriașe, ci și statuete mici; mențin și un stil monumental comun Arta egipteană este monumentală în principiile sale formative, iar formele mici în acest sens nu diferă de cele mari - doar gâtul „semnul determinant” poate fi mărit de multe ori și devine o lucrare monumentală cu drepturi depline Două statuete din abanos de o lucrare excepțional de fină și elegantă, păstrate în colecția de la Moscova, pot spune multe despre caracterul general și tradițiile artei egiptene, precum și despre schimbările care au fost latente în ea Este vorba de figuri portrete ale preotului Amenhotep și ale soției sale Rannai, executate în epoca dinastiei a XVIII-a, care a fost rodnică pentru artă, în secolul al XVI-lea î Hr e Să aruncăm o privire mai atentă asupra figurinei lui Rannai Tânăra femeie frumoasă, care purta titlul poetic „cântăreața lui Amon”, este înfățișată în ipostaza tradițională a sutelor și a miilor de statui egiptene Merita sau merge? Parcă sunt amândoi împreună: s-ar putea spune că se mișcă nemișcat Ambele picioare sunt ferm plantate pe pământ, dar un picior este întins înainte; tabăra este încordată dreaptă, parcă amorțită, dar în natura ei aparentă statică există o dinamică LUMEA ANTICA Statuia preotului Amenhotep secolul al XV-lea î Hr e energie: el este tot îndreptat înainte, cu toată puterea lui, cu toată voința tensiunii spirituale, la fel ca privirea lui Rannai Avem în fața noastră unul dintre secretele maeștrilor egipteni: cum au reușit să întruchipeze ideea de mișcare în ipostaze de statui statice, condiționate, care se repetă la nesfârșit? Dar există ceva nou în Rannai care nu era acolo înainte Feminitatea ei fragilă este subliniată, silueta este neobișnuit de subțire, proporțiile sunt alungite, silueta corpului seamănă cu un mugur de lotus răsturnat Această grație rafinată este și o trăsătură a vremii, și nu doar a figurinei noastre Și încă o trăsătură mai poate fi observată la ea: privirea ei, îndreptată în mod tradițional către spațiu, despre ceva în interior întreabă, este îngrijorat în secret Această impresie este greu de explicat, dar va fi mai evidentă dacă îl comparăm pe Rannai cu statuile Vechiului Regat, de exemplu, cu statuia nobilului Ranofer, care privește în fața lui neînfricat și impasibil Reflecția este clar vizibilă în imaginile Regatului Nou În poezie, ea străpunge mult mai devreme, dar acum devine tangibilă în artele plastice Figurina lui Rannai evocă replici poetice ♦ Convorbiri ale dezamăgitului cu sufletul”: Moartea stă în fața mea astăzi, ca parfumul lotusului Și, în același timp, ca un însoțitor constant al îndoielilor și al scepticismului, ARTA EGIPTULUI ANTIC LUMEA ANTICA curge hedonismul: „Sărbătorește o zi veselă și nu te întrista” Modul de viață al celor mai înalte cercuri ale Egiptului devine mai luxos ca niciodată, un spirit relativ „secular” pătrunde în artă Reliefurile și picturile mormintelor (și acum ale palatelor) înfățișează cu generozitate sărbători, sărbători, harpiști și dansatori, recepții ale ambasadorilor, îmbrăcăminte și proceduri cosmetice ale doamnelor nobile Trecând în viața de apoi, doamnele egiptene iau cu ele seturi de articole de toaletă Muzicieni Fragment din pictura mormântului lui Nakht din Teba secolul al XV-lea î Hr Relief policrom secolul al XIV-lea î Hr ARTA EGIPTULUI ANTIC LUMEA ANTICA Tronul faraonului Tutankhamon secolul al XIV-lea î Hr Sarcofagul lui Tutankhamon secolul al XIV-lea î Hr din aur, fildes, faianta: sicrie pretioase cu produse cosmetice, bratari, coliere, cercei, linguri elegante de toaleta Toate aceste obiecte nu sunt colorate și pretențioase, chiar stricte în felul lor, executate cu un simț magnific al materialului și al culorii, un exemplu al căruia este lingura de toaletă a colecției Moscova sub forma unei fete goale plutitoare ținând un lotus roz ceașcă în mâinile întinse Desigur, cu un asemenea aflux de motive seculare, vechile canoane picturale încep să fie tratate mai liber Deși se păstrează fosta compoziție friză-ritmică și anterioară interpretare a figurilor, apar tot mai des ipostaze și unghiuri neobișnuite - frontal, trei sferturi, chiar și din spate; figurile se întunecă unele pe altele; desenul, în comparație cu primul, devine extraordinar de capricios Diverse căutări artistice din perioada dinastiei a XVIII-a Tovili apariția etapei finale, deja complet inovatoare, asociată cu domnia faraonului-reformator Akhenaton, în secolul al XIV-lea î Hr e Ceea ce a făcut Akhenaton a fost extraordinar, mai ales extraordinar pe fundalul a mii de ani de relații sociale stagnante în Egipt Akhenaton s-a opus cu îndrăzneală preoției tebane și, după ce a desființat întregul panteon antic al zeilor cu un singur act legislativ, i-a făcut pe preoți dușmanii săi de neîmpăcat Căuta aliați nu printre marea nobilime, ci în păturile mijlocii, relativ sărace, ale populației libere În imnurile către zeul Aton, Akhenaton a proclamat o ruptură cu conceptul tradițional „centric egiptean”: l-a glorificat pe Aton ca patron și tată nu numai al egiptenilor, ci și al tuturor popoarelor Arta din timpul lui Akhenaton (se numește Amarna, deoarece Akhenaton a mutat capitala la Amarna) s-a îndreptat către necunoscutul dinaintea lui: ARTA EGIPTULUI ANTIC V DNShNII MIG ARTA EGIPTULUI ANTIC Colosii lui Ramses al II-lea la Abu Simbel secolul al XIII-lea î Hr Plângerii Relief din Memphis secolul al XIV-lea î Hr la sentimentele simple ale oamenilor, la stările lor de spirit În lucrările stilului Amarna, armura impenetrabilității spirituale este distrusă: iată strigătele și gemetele bociului, iată smerenia sumbră a negrilor captivi (până și psihologia sclavilor începe să-i intereseze pe artiști!), Iată, în sfârșit, sunt scenele lirice ale vieții de familie a lui Akhenaton - își îmbrățișează soția, mângâie copilul Acest nou sistem de imagini nu s-a încadrat ușor în categoriile stilistice ale artei egiptene Limbajul hieroglifei picturale, liniile melodioase, semnul grafic al formelor vii intră în conflict la început cu ideile noi, nu este foarte adaptat acestora și uneori apar imagini ciudate, aproape grotesce (de exemplu, un portret de familie al lui Akhenaton sau un portret) a fiicelor sale) Unii savanți au, așadar, tendința de a considera arta Amarna ca manierată și de a vedea în ea un fel de decadență egipteană Dar aceasta este o greșeală - nu există cincizeci LUMEA ANTICA manierisme, ci doar caracterul „explorator” al stilului, care este destul de înțeles pentru o astfel de artă inovatoare Arta Amarna creează deja capodopere într-un stadiu incipient Acestea sunt portrete ale lui Akhenaton, pentru prima dată în istoria Egiptului înfățișându-l pe faraon ca o persoană simplă, și mai ales portrete ale soției sale Nefertiti Portretul reginei Nefertiti într-o coafură înaltă a devenit acum celebru, poate nu mai puțin decât Afrodita din Milos și Gioconda de Leonardo da Vinci Chiar merită să fie printre cele mai poetice imagini feminine create de arta mondială Nu este nevoie să vorbim mult despre asta - doar uită-te Dacă imaginația ta a atras vreodată în copilărie aspectul unei regine de basm, o regină capricioasă și cu mândrie frumoasă, așa cum sunt ei în basme, atunci Nefertiti este cel mai apropiat de această imagine Numele sculptorului care a sculptat acest cap frumos este Thutmes Reformele religioase și politice de la Akhenaton au fost prea îndrăznețe pentru a fi durabile Reacția a început deja sub succesorul său Tutankhamon și în curând toate cultele vechi au fost restaurate și numele lui Akhenaton a fost blestemat Cu toate acestea, noile principii introduse în artă au continuat să se dezvolte timp de cel puțin un secol Exemple minunate ale stilului Amarna sunt păstrate în mormântul lui Tutankhamon Acest tânăr rege, care a murit la vârsta de optsprezece ani, nu a făcut nimic remarcabil, dar descoperirea mormântului său, făcută relativ recent, în anii ai secolului nostru de arheologul Howard Carter, a fost un mare eveniment în egiptologie După cum scrie Carter, „singurul eveniment demn de remarcat din viața lui [a lui Tutankamon] a fost acela că a murit și a fost îngropat” Mormântul lui Tutankhamon este unul dintre puținele morminte regale care au supraviețuit accidental jafurilor Bijuteriile orbitoare care o umpleau, dați o idee expresivă a bogățiilor legendare ale faraonilor Pereții mormântului erau din aur; în mai multe sicrie de aur, introduse unul în celălalt, fiecare cu o mască sculptată a faraonului, se odihnea o mumie, complet împânzită cu bijuterii și amulete Aceste sarcofage și decorațiuni sunt deja de mare valoare artistică în sine, dar pe lângă ele, în mormânt au fost găsite multe reliefuri și sculpturi Iată figurile grațioase ale zeițelor gardiene care s-au transformat din zeități zoomorfe aspre într-un fel de zâne bune Aici, portretul tinerilor căsătoriți - tânărul faraon și soția sa la fel de tânără, plimbându-se într-o grădină înflorită - este la fel de intim și de tandru liric pe cât era în general posibil în arta egipteană În concluzie, să ne uităm la relieful celor îndoliați, una dintre capodoperele colecției Moscovei Evoluția stilului aici este destul de evidentă: arta egipteană a ajuns la o expresie deschisă În același timp, a păstrat și a folosit într-un mod nou puterea sa specifică - expresivitatea incomparabilă a contururilor Ce poate fi mai dramatic decât aceste brațe întinse, rupte și flexibile ridicate spre cer? „Plângerii” sunt aranjați de-a lungul frizei, ca pe vremuri – dar cât de departe sunt de paralelismul de odinioară, de uniformitatea strictă a intervalelor Acum nu este o procesiune, ci o mulțime; figurile sunt aglomerate, amestecate, ritmul lor a devenit mai complicat - unele sunt îndoite, altele cad la pământ, altele sunt aruncate înapoi Nu mai există turtire: fiecare figură are doar un umăr Expresia se simte chiar in miscarile daltii artistului, nervoasa si impetuoasa Acest relief nu se ridică deasupra fundalului, este tăiat în suprafață, iar unele linii sunt foarte adânc adâncite, subliniate, altele sunt desenate cu ușurință - la fel și- jocul neliniștit al umbrelor este șters și impresia de complexitate spațială a compoziției este sporită Astfel, arta egipteană, ca urmare a lungii sale călătorii, a ajuns la noi frontiere Dar apoi linia lui de dezvoltare se estompează Ultimul cuceritor celebru, Ramses al II-lea, a început să cultive un stil solemn monumental, care nu mai era la fel de organic precum era cândva în Vechiul Regat Templul peșteră al lui Ramses II Abu Simbel, același care este acum săpat în stâncă și mutat în alt loc pentru a-l salva de inundații în timpul construcției barajului din Aswan, acest templu reprezintă ultimul ARTA EGIPTULUI ANTIC de izbucniri ale geniului monumental egiptean Ramses a fost urmată de o perioadă de războaie lungi și dificile, cuceririle Egiptului de către etiopieni, asirieni, pierderea puterii militare și politice a Egiptului și apoi primatul cultural În secolul al VII-lea î Hr e monarhia egipteană s-a unit din nou în jurul conducătorilor Sans, iar arta sa a fost reînviată în forme tradiționale Sans art este destul de mare în pricepere, dar nu are vitalitatea anterioară, este frig, se simte oboseala și energia creativă este epuizată Rolul istoric mondial al Egiptului la acea vreme fusese deja epuizat, iar soarele răsărit din Hellas a izbucnit din ce în ce mai strălucitor ANTIC ARTĂ Două mii și jumătate de ani ne despart de perioada de glorie a artei grecești antice Totul în lume s-a schimbat dincolo de recunoaștere de atunci Dar puterea și gloria artei antice s-au dovedit a fi eterne Nike din Samothrace încă suflă victorios din cornul ei pierdut și nicio furtună de secole nu poate îneca zgomotul fără sunet al aripilor ei de marmură Antichitatea a rămas și școala eternă a artiștilor Când un artist începător vine la clasă, i se dă să deseneze trunchiul lui Hercule, capul lui Antinous Perioada de ucenicie rămâne cu mult în urmă, iar maestrul matur se îndreaptă din nou și din nou către imaginile antichității, dezvăluind secretul armoniei și al vieții lor nestingherite Să ne uităm la harta lumii - vom fi surprinși cât de mic era marele leagăn al culturii, Grecia Antică Aceasta este o resturi terenuri din bazinul mediteranean: partea de sud a Peninsulei Balcanice, insulele Mării Egee și o fâșie îngustă a coastei Asiei Mici Întreaga populație a polisului atenian - cel mai puternic stat grec și principalul centru al culturii antice - probabil că nu depășea două sute sau trei sute de mii de oameni; după standardele noastre moderne, aceasta este destul de mică Producția era și ea incomparabilă cu modernitatea: micile ateliere meșteșugărești, unde lucrau manual, cu topor, ferăstrău și ciocan, neștiind nicio mașină, proprietarii înșiși și ♦ uneltele lor animate” erau sclavi Și în această lume mică, aparent primitivă, s-a născut și a înflorit o cultură spirituală gigantică, care nu a îmbătrânit nici după milenii! Nu este un miracol? Nu întâmplător unii oameni de știință au folosit de fapt expresia ♦ miracol grecesc CULTURA CRETO-MICENEANĂ Cu toate acestea, un miracol se numește ceva care apare brusc și fără motiv, încălcând legile naturale Și arta greacă nu a apărut deodată, ca Venus din spuma mării Avea o poveste lungă Relativ recent, la sfârșitul anului XIX și în Iktin și Kallikrat Partenonul La începutul secolului al XX-lea, săpăturile arheologilor din Grecia și de pe insula Creta ne-au dezvăluit o lume semi-de basm - o etapă timpurie a lumii antice Centrul său la sfârșitul mileniului III și mijlocul mileniului II î Hr e a fost Creta, iar puțin mai târziu - acea parte LUMEA ANTICA Grecia continentală, unde se află orașul Micene În general, cultura acestei perioade se numește Creto-Micenian sau Egee Pentru istorici, există încă o mulțime de neexplicate în ea Literele cretane încă nu sunt complet descifrate Cine erau oamenii care locuiau acolo, din ce grup etnic aparțineau, care era sistemul lor social? Răspunsurile sunt doar ipotetice Majoritatea savanților cred că a existat o monarhie de sclavi în Creta, dar unii cred că a existat și o societate tribală, preclasă, ca o democrație militară, cu un lider tribal în frunte În Creta, au fost găsite rămășițele unor palate vaste de la Knossos și Phaistos De fapt, aceste clădiri pot fi numite palate doar condiționat Acestea sunt complexe de clădiri grupate în jurul unei curți mari Sunt situate foarte bizar, la diferite niveluri, interconectate prin scări, coridoare, unele merg în subteran Suprafața totală a unei astfel de structuri în Knossos este mare - mii de metri pătrați Palatul din Knossos a adus în minte mitul grecesc al Labirintului De acord- Mască din Micene al -lea secol î Hr Poarta Leului din Micene secolul al XIV-lea î Hr dar conform mitului, Minos a domnit cândva în Creta Avea un palat subteran - Labirintul, cu pasaje atât de complicate încât nimeni nu putea ieși de acolo Acolo trăia monstrul Minotaur - jumătate taur, jumătate om Atenienii i-au plătit tribut lui Minos - în fiecare an îi trimiteau câțiva tineri și femei, pe care Minos i-a dat Minotaurului să mănânce Eroul atenian Tezeu a reușit să-l omoare pe Minotaur și să iasă el însuși din Labirint cu o minge de ață, legând vârful la intrare și apoi derulându-l treptat De parcă ar fi fost doar un basm, asemănător cu basmele multor alte popoare Dar cu fiecare nouă descoperire istorică, trebuie să fim convinși că miturile nu mint: ele colorează doar granul istoric real cu fantezie artistică Se pare că labirintul a existat cu adevărat Legenda taurului monstruos avea și o anumită bază istorică Pereții Palatului Knossos sunt acoperiți cu numeroase fresce, fragmentele lor sunt bine conservate: pe ele, precum și pe vasele cretane din piatră și aur, se găsesc în mod constant imagini ale unui taur, uneori ARTĂ ANTICĂ LUMEA ANTICA pască pașnic, uneori furios, zburând în galop, cu care toreorii cretani fie joacă, fie se bat Evident, taurul a jucat un rol deosebit de semnificativ în modul de viață al cretanilor și poate în religia lor Dar care era religia lor, nu știm Nu s-a găsit nimic asemănător cu templele printre clădirile cretane și miceniene Poate că ideile religioase și magice de acolo nu s-au conturat încă într-un sistem de cult și sunt pur și simplu țesute în viața de zi cu zi? În orice caz, nu exista o religie atât de strictă, reglementată, subjugatoare ca în Egiptul antic Aici era ceva diferit Aici se simte o atitudine liberă, neconstrânsă de canoane, cu bucurie directă față de viață Și mai ales despre asta Regele preot Fresca de la palatul de la Knossos al -lea secol î Hr Antilopele Fresca de pe insula Fera Mijlocul secolului al XVI-lea î Hr spune arta – principala sursă de cunoștințe și presupuneri despre această lume dispărută În unele privințe, este similar cu cel egiptean - vânătoarea micenienă de lei, pisici prind păsări, seamănă viu cu motive similare pe reliefurile și picturile egiptene Este posibil să fi existat influențe reciproce În Palatul Knossos a fost găsit un mare relief pictat - un tânăr încoronat cu crini, ținând un toiag în mână, merge cu un pas neted și larg printr-o pajiște înflorită Figura tânărului rege-preot, așa cum l-au numit arheologii, este construită după tipul figurilor egiptene: umerii, pieptul, ochiul sunt dați în față, fața și picioarele sunt de profil (comparați cu relieful „Arhitect Khesira” ) Cretanii erau navigatori: întrețineau relații comerciale cu Egiptul și probabil știau ARTĂ ANTICĂ cultura lui Dar în spatele asemănărilor, se dezvăluie diferențe mai profunde de atitudine și stil O măsură numerică strictă (modul), geometria formei, simplitatea maiestuoasă severă, simetria, canonicitatea imaginilor - toate acestea, caracteristice Egiptului chiar și în Regatul Nou, nu sunt acceptabile în Creta: se preferă ușurința O linie netedă, o siluetă frumoasă este evidentă ici și colo, dar la egipteni silueta liniară arată ca o formulă grafică cizelată, în timp ce la cretani seamănă cu un model liber ondulat Regele-preot se deosebește de „Arhitectul Khesir” ca o floare fragilă dintr-un palmier drept și puternic Figura ♦ Arhitectului”, în ciuda întorsăturii sale condiționate, este gândită anatomic și neobișnuit de puternică, temeinic construită; preot-rege cu ai lui Talie supranatural de subțire, bucle serpentine și proporții arbitrare ale corpului cu siguranță nu se încadrează în nicio regulă El este fabulos, dar viu chiar în fabulozitate Și mai interesante sunt imaginile femeilor, care sunt foarte frecvente în pictura cretană și sculptura mică (și acest lucru dă motive să credem că o femeie ocupa un loc onorabil în societate, poate că relațiile matriarhatului încă predominau acolo) Aceste femei cretane au fost numite „pariziene”, „doamne în albastru”, „doamne de la curte” de către cercetători și astfel de porecle sunt într-adevăr potrivite, deși, de fapt, acești „parizieni” erau poate preotese, sau fermecătoare de șerpi, sau chiar zeițe Au talie de viespe LUMEA ANTICA ARTĂ ANTICĂ Vas sub forma unui cap de taur de la palatul de la Knossos Mijlocul secolului al XVI-lea î Hr Amforă din Micene Începutul secolului al XIV-lea î Hr e rochii cu crinoline umflate în albastru și granat, corsaje deschise, coafuri complicate împletite cu perle, cu bucle eliberate peste frunte, mâini goale elegante, nasuri subțiri cu cârlige și guri mici cu un zâmbet înghețat În palatele labirintice cretane domnește o asimetrie bizară, iar aceeași asimetrie, aceeași dragoste pentru formele șerpuitoare, capricioase, găsim în pictură, în ornament și în produsele aplicate Locuitori și marinari de pe litoral, cretanii s-au inspirat din flora și fauna mării; deși nu au scris peisaje marine, marea a intrat în arta lor cu răsucirile valurilor, culoarea azurie, spiralele răsucite ale scoicilor, curbele algelor Motivele marine se găsesc din abundență în ornamentația cretană, și mai ales pe vazele din așa-numitul stil Kama-res (după numele zonei în care au fost găsite aceste vaze) Celebra vază de caracatiță în felul său, unic prin îndrăzneala soluției artistice și în același timp foarte caracteristic stilului egeean Forma însăși a vazei este asimetrică: ca și cum ar fi ascultat de mișcările în formă de undă ale tentaculelor unei caracatițe, pare să se estompeze, apoi să se contracte, să se balanseze și să pulseze Apropo, în arta noastră aplicată modernă, interesul pentru ceramica din Marea Egee a crescut foarte mult în ultimii ani Ceramiștii moderni, maeștri ai porțelanului, majolicei și sticlei de artă, caută forme flexibile, elastice, parcă „vii” pentru produsele lor În căutarea lor, se îndreaptă către lumea Egee, care a creat capodopere de acest gen Arta cretană merge, poate, prea departe în atectonism și capriciu Ochii de catifea ai „parizienilor” minoici sunt excesiv de mari, talia prea îngustă, culorile albastru și roșu ale picturilor sunt prea strălucitoare, ornamentația este prea rafinată Toate acestea LUMEA ANTICA Cap de femeie din Micene secolul al XIII-lea î Hr e foarte frumos în felul ei, dar se simte că arta se apropie de un fel de linie riscantă, dincolo de care grația liberă este gata să se transforme în manierisme Iar manierismele sunt întotdeauna un semn de decolorare a stilului Poate că societatea cretană însăși la mijlocul mileniului al II-lea și-a experimentat seara istorică Nu știm cum s-a întâmplat cu adevărat Un lucru este cert - până la sfârșitul secolului al XV-lea î Hr e Creta a fost un dezastru Orașele lui au fost reduse la ruine Aparent, au fost supuși unei cuceriri devastatoare a triburilor continentale - aheii, și poate că aici s-a alăturat un dezastru natural - un cutremur, o erupție vulcanică Cultura cretană a dispărut, dar timp de aproximativ trei secole cultura miceniană apropiată a existat pe continentul grecesc Adevărat, se deosebea semnificativ de cea cretană - picturile sunt mai uscate, mai stricte, arhitectura este mai severă În așezările cretane nu existau ziduri de cetate, fortificații militare: cretanii, evident, erau la fel de lipsiți de griji în treburile militare ca și în cultele religioase Palatele miceniene și tirintice sunt deja adevărate cetăți Au fost ridicate pe dealuri înalte și înconjurate de ziduri construite din blocuri uriașe de piatră Grecii au numit mai târziu astfel de pereți de zidărie „ciclopi”, - în opinia lor, numai fabuloșii giganți-ciclopi puteau ridica astfel de pietre Oamenii epocii miceniene nu au construit fortărețe în zadar Viața a fost dură, plină de războaie care au durat ani de zile Marele Război Troian, care a durat zece ani, este povestit în Iliada, unde mitul se împletește și cu istoria Troia antică nu este ficțiune Arheologul Schliemann i-a descoperit rămășițele pe coasta Asiei Mici: a crezut ferm în adevărul poveștii lui Homer, iar această credință, care părea multă naivă, a dus la succesul săpăturilor Războiul aheic împotriva ARTĂ ANTICĂ Troia a fost, evident, în secolul XII sau XIII î Hr e Poveștile epice incluse în Iliada și Odiseea au fost compuse de-a lungul secolelor - în principal în secolele X-VIII, și au fost scrise abia în secolul al VI-lea î Hr e Este clar câte straturi istorice există - nu mai puțin decât straturile arheologice descoperite de Schliemann în timpul săpăturilor - și câte legende și fantezii Dar, se pare, cele mai vechi straturi ale epopeei homerice au surprins memoria istorică a epocii miceniene, căreia îi aparține războiul troian Atât Troia, unde, conform Iliadei, domnea Priam, cât și Micenae, unde domnea principalul său adversar Agamemnon, aparțineau centrelor de cultură ale lumii egeene Homer are descrieri care ar fi putut fi inspirate de această cultură De exemplu, descrierea scutului lui Ahile, făcută de însuși zeul meșteșugului Hephaestus Hephaestus a acoperit scutul cu diverse imagini cu lucrări de câmp, dansuri, festivități - ei ghicesc culorile strălucitoare ale frescelor cretane și tirintice Sau o legendă poetică despre țara feacsului, de care Ulise a dat peste cap în rătăcirile sale: o insulă înfloritoare în care trăiesc navigatori pașnici, nu iubind războaiele, ci iubind sportul și jocurile Soția regelui conduce țara de acolo pe picior de egalitate cu regele și ♦ rezolvă disputele dificile dintre soți”, iar fiica lor, prințesa „tânără, zveltă de înaltă” Navzikaya, împreună cu servitoarele ei, spală haine pe malul mării și se joacă mingea cu ei Printre feacieni, femeile sunt egale, iar sclavii nu au fost încă transformați în „unelte animate” Nu s-au reflectat aici amintirile sistemului de viață al Cretei? Dar dacă da, atunci acestea sunt amintiri îndepărtate care au reușit deja să devină o legendă, un basm despre un paradis pierdut În epoca în care au fost compuse legendele care au fost incluse în Iliada și Odiseea, nu numai cultura cretană a devenit un trecut îndepărtat, ci a ajuns la sfârșit tsu și miceniene În războaie lungi și istovitoare, triburile culturale grecești s-au epuizat și s-au slăbit reciproc Aproximativ în secolul al XI-lea î Hr e începe o perioadă zbuciumată a istoriei grecești: istoricii consideră că principalul ei fapt este invadarea Greciei de către triburile nordice - dorienii, care se aflau la un nivel mult mai scăzut de dezvoltare Cultura egeeană a cedat atacului dorienilor, care au adus cu ei forme de cultură cu totul diferite, încă primitive și așa-numitul stil de artă geometric, în general asemănător cu arta neoliticului Idolii mari de lemn ai dorienilor nu au supraviețuit; au ajuns până la noi doar vase de lut acoperite cu un model schematic monoton, și chiar mici figurine de lut, ceva mai târziu Acestea din urmă sunt foarte curioase, ca exemple ale artei „țărănești” din vremuri îndepărtate (majoritatea au fost găsite în Beoția, regiunea agricolă a Greciei) Acestea sunt amuzante, pictate cu modele, fără a ține cont de anatomie, ci de figuri expresive de oameni și animale, chiar și grupuri întregi care înfățișează, de exemplu, un plugar cu tauri Într-un mod ciudat, figurinele beoțiane seamănă uneori în structura lor cu jucăriile noastre Vyatka Dymkovo Cultura miceniană avea puține în comun cu cultura aproape primitivă a triburilor nordice Au fost nevoie de secole pentru ca grupurile sociale și etnice eterogene să se asimileze și să formeze un nou întreg, iar arta lor să ajungă și ea la o sinteză Între timp, aveau loc toate aceste procese complexe, artele plastice ale epocii, care se numește de obicei „homeric”, secolele X - VIII î Hr e , parcă înghețat Vechiul dispărea, noul lua formă latent Arta cretană-miceniană a fost astfel un excelent preludiu al artei grecești Apoi a urmat un lung LUMEA ANTICA o pauză lungă, iar în secolele VII-VI î Hr e trăsături stilistice destul de distincte și integrale ale arhaicului grecesc prind deja contur K ai crescut î Hr ARHAIC GREC Arta nouă crește mereu pe pământul vechiului, se formează în ea, ca în pântecele unei mame, dar nu este generată de ea: pentru apariția uneia noi este necesară intervenția unui factor creativ, motrice, care în istoria culturii este dezvoltarea socială, reînnoirea relațiilor sociale În arta arhaicului grec se pot observa trăsăturile „ereditare” ale continuității atât cu stilul creto-micenian, cât și cu cel geometric, precum și urme clare ale influenței culturilor orientale învecinate - dar nu vom înțelege că calitativ nou, principalul lucru care este în arhaic, dacă nu Să luăm în considerare schimbările sociale ale epocii Ei au determinat formarea unei noi culturi, a unui nou stil artistic Pe scurt, ele au constat în trecerea la forme dezvoltate ale sistemului de sclavie, iar în Grecia, spre deosebire de țările din Orientul Antic, a luat contur o formă de guvernare nu monarhică, ci republicană Condusă nu de unicul conducător, susținut de vechea aristocrație tribală, ci de o întreagă echipă de proprietari de sclavi, cetățeni liberi ai politicii - orașul-stat În lupta politică acută și tensionată a demosului împotriva aristocrației tribale, demosul a câștigat Doar în Sparta și în alte câteva centre grecești aristocrația și-a susținut și consolidat puterea (dar chiar și acolo sub forma unei republici oligarhice, nu a unei monarhii), dar în majoritatea orașelor lupta politică a dus la democratizarea sistemului - în unele mai devreme, în altele ceva mai târziu ARTĂ ANTICĂ Moshofor Mijlocul secolului al VI-lea î Hr LUMEA ANTICA ARTĂ ANTICĂ Latra î Hr Amfora Dipylon - î Hr Această cale de dezvoltare istorică a adus o viziune specială asupra lumii în rândul grecilor M-a învățat să apreciez abilitățile și posibilitățile reale ale unei persoane - nu un supraom, nu un conducător arogant al simplilor muritori, ci o persoană-cetățean obișnuită, liberă, activă politic Aceste abilități și posibilități au fost ridicate la cel mai înalt principiu artistic, la idealul estetic al Greciei În înțelegerea egiptenilor sau asirienilor, eroul este puternic în implicarea sa misterioasă în lumea elementelor: puterea sa este puterea unui leu, înțelepciunea sa este înțelepciunea unui zmeu sau șarpe, locuința lui este ca un uriaș munte sau o pădure deasă erou grec, dimpotrivă, învinge prin viclenia ei pur umană (amintiți-vă cum Ulise i-a întrecut pe monstruosul Ciclop), dexteritatea și coerența unui corp mic, dar perfect adaptat la tot felul de acțiuni, armonios proporțional Arta greacă tinde spre măsura umană în toate; imaginea lui preferată este un tânăr sportiv zvelt Arhitectura greacă nu este grandioasă, ci se bazează pe principiile unei tectonici clare și oportune a pieselor portante și purtătoare Mitologia greacă în sine, spre deosebire de mitologia răsăriteană zoomorfă, este în întregime antropomorfă: zeii olimpici, care au învins monștrii și uriașii, au un aspect uman, LUMEA ANTICA ARTĂ ANTICĂ Exekius Amforă înfățișând Ajax și Ahile În jurul anului î Hr Exekius Ajax și Ahile jucând zaruri Pictura cu amforă virtuţile umane şi chiar slăbiciunile umane Se enervează, se lasă duși de cap, greșesc, intrigează - toate acestea nu îi împiedică să fie creaturi puternice și frumoase Nimic uman nu este străin pentru eroii mitologiei antice și ai artei antice Evident, în democrație și umanism se află cheia „miracolului grecesc” Și dacă mai ținem cont de faptul că arta greacă a avut un bogat trecut artistic - cultura creto-miceniană - se poate spune că dacă acesta este un miracol, atunci un miracol este explicabil La fel ca miracolul mereu reînnoitor al unei copilării frumoase și pline de forță Marx spunea că grecii erau „copii normali”, iar un adult își vede „adevărata esență” neînnoită într-un copil și se străduiește să o reproducă „la un nivel superior” La fel este și umanitatea, care trece prin laboratoare complexe K Marx și F Engels despre art În vol , v M , , p , LUMEA ANTICA rintăm istorii” își îndreaptă iar și iar privirea către copilăria lui, amintindu-și ce a fost și ce ar trebui și poate deveni la cel mai înalt nivel În epoca arhaică (secolele VII-VI î Hr ), viața orașelor grecești nu se transformase încă în forme finalizate: totul era în devenire Dar nu numai formele de viață așezate, ferm fixate, pot deveni baza marii arte Mișcarea și lupta, conducând la o nouă sinteză, aduc uneori la viață fenomene de cultură foarte frapante Au apărut deja principalele tipuri și forme de artă grecească din perioada arhaică În arhitectură - un sistem de ordine și un tip de templu-peripter înconjurat de o colonadă; în sculptură - statui ale unor tineri zvelți goi și fete frumoase (kuros și kora), reliefuri cu scene de lupte, jocuri, competiții; în pictura vaselor - pictură în vază cu figuri negre cu scene de viață foarte diverse, aranjate elegant și liber Toate acestea s-au dezvoltat apoi mai departe în secolul al V-lea î Hr e , în epoca clasicilor timpurii și maturi, care este considerată „epoca de aur” a artei antice Ordine arhitecturală - un sistem de piese portante și purtate (stâlpi și antablament) într-o structură grinzi-rack În arhitectura greacă s-au dezvoltat trei ordine: dorian, ionic și corintic În cea mai veche dintre ele, ordinul dorian, coloanele sunt relativ mai ghemuite, înclinate în sus, acoperite cu șanțuri longitudinale (flute), capitelul este simplu și strict Partea orizontală (entablatura) este împărțită în trei straturi: arhitravă, friză și cornișă, iar friza este împărțită în celule separate (metope) În ordinea ionică, coloanele sunt drepte, proporțiile sunt ușoare, capitelul are o formă caracteristică asemănătoare coarnelor unui berbec (așa-numitele volute) Friza, spre deosebire de Dorian, se întinde într-o panglică continuă Ordinea corintiană diferă de ordinea ionică într-o formă mai complexă de capiteluri sub formă de frunze stilizate de acant Nu se poate spune însă că arhaicul a fost doar o etapă pregătitoare pentru clasici, „mai primitiv”, „mai puțin perfect” Nu, arta arhaică în felul ei nu este deloc mai rea decât arta clasică - doar că este diferită, are chipul ei, unic Nu este nevoie să vorbim despre „primitivitatea” sa - era departe de o eră primitivă, care avea deja o cultură foarte înaltă și dezvoltată În secolele VII-VI î Hr e vestita lirică grecească a înflorit Poetea din Lesbos Safo a compus imnuri de dragoste pasională, imperioasă, Arhiloh a scris „iamb” și fabule batjocoritoare, Anacreon a dedicat miniaturi lirice bucuriilor tinereții și suferințelor iminente ale bătrâneții, același Anacreon, a cărui poezie l-a inspirat pe tânărul Pușkin Filosofia trecea printr-o epocă nu mai puțin strălucitoare: filozofii Asiei Mici – Thales, Anaximandru, Anaximenes – au fost primii gânditori antici care au căutat un singur principiu material al tuturor lucrurilor Anaximandru a fost primul care a speculat despre infinitatea universului și despre multitudinea de lumi Și la sfârșitul secolului VI î Hr e Heraclit din Efes a pus bazele filozofiei dialectice Această epocă a fost semnificativă în viața omenirii Orizonturile spirituale s-au extins extraordinar, o persoană, parcă, se simțea stând față în față cu universul și dorea să-i înțeleagă armonia, secretul integrității sale Detalii încă eludate, ideile despre „mecanismul” specific universului erau cele mai fantastice, dar patosul întregului, conștiința interconexiunii universale – asta constituia forța filosofiei, poeziei și artei Greciei arhaice A fost puterea generalizării - nu abstractă, nu uscată, ci poetică, plină de un simț proaspăt, pasional al vieții ARTĂ ANTICĂ Așa cum filosofia (pe atunci încă aproape de poezie) a ghicit cu înțelepciune principiile generale ale dezvoltării, iar poezia - esența pasiunilor umane în universalitatea lor, artele frumoase din acest timp au creat un aspect uman generalizat Să ne uităm la așa-zisul Apolo arhaic Nu este atât de important dacă artistul a vrut cu adevărat să-l portretizeze pe Apollo, sau un erou sau un atlet El l-a portretizat pe Omul Arhaicul Apollo este mereu tânăr – nici bătrânețea, nici copilăria nu i-au atras pe sculptori atunci, pentru că doar în tinerețea matură forțele vitale sunt în plină floare și echilibru El este mereu gol, iar goliciunea lui castă nu are nevoie de acoperiri pușnice El stă întotdeauna drept, dar un picior este înaintat înainte - Bărbatul pornește în călătorie, corpul său este pătruns de disponibilitate de mișcare Construcția corpului este arătată și subliniată cu cea mai mare claritate: se poate observa imediat că picioarele lungi și musculare se pot îndoi la genunchi și se pot alerga, mușchii abdominali se încordează, pieptul se umflă la respirație profundă Fața nu exprimă nicio experiență specifică sau trăsături individuale de caracter, dar chiar și în ea par să fie ascunse posibilitățile diverselor experiențe Iar „zâmbetul” lui condiționat - colțurile gurii ușor ridicate - este doar posibilitatea unui zâmbet, un indiciu al bucuriei de a fi, inerent acestei persoane ca și cum tocmai a creat Statuile arhaice nu erau la fel de uniform albe pe cât ni le imaginăm acum Pe multe statui s-au păstrat urme de vopsea: se pare că acestea au fost pictate în culori strălucitoare, vesele Părul fetelor de marmură era auriu, obrajii lor roz, pupilele albastre Și templele erau acoperite cu teracotă colorată Pe fundalul cerului albastru din Hellas, toate acestea ar fi trebuit să arate foarte festive, dar împreună cu asta și strict datorită simplității clare, calmului și constructivității formelor și siluetelor Căutarea fundamentelor raționale ale frumosului, armoniei bazate pe măsură și număr, este un moment foarte important în conștiința estetică a grecilor Filosofii pitagoreici au căutat să surprindă relații numerice regulate în consonanțele muzicale, precum și în aranjarea corpurilor cerești Artiștii căutau proporții ajustate matematic ale corpului uman și „corpul” unei clădiri arhitecturale În acest sens, arta greacă timpurie este fundamental diferită de arta creto-miceniană, care a evitat orice matematică Pictura arhaică în vază, poate, mai ales a păstrat continuitatea cu arta creto-miceniană, dar diferența este și aici mare Iată o vază în stil cretan Kamares, din secolul al XVIII-lea î Hr e Poate fi ceva mai simetric ca formă și model decât vaza de caracatiță deja familiară, dar în general, același principiu stilistic predomină aici Un model de plante și stele curbate ușor, care amintește de flora marina, acoperă complet întregul corp al vasului, curge în jurul acestuia fără întrerupere oriunde, captând atât gura vasului, cât și mânerul În apropiere se află o amforă dipylon din secolul al IX-lea î Hr e - un exemplu caracteristic de stil geometric După vaza Kamares, va părea extrem de uscată și, în același timp, un fel de naiv Toate acestea sunt împărțite cu grijă în benzi orizontale, fiecare bandă este umplută cu un model geometric monoton de tip meandre Câmpurile orizontale nu comunică între ele Într-unul dintre câmpuri există un motiv complot: un cortegiu funerar, dar la prima vedere pare că aceasta este doar o variație a aceluiași ornament geometric Figurile de oameni sunt formate din triunghiuri negre și bastoane, toate sunt la fel LUMEA ANTICA Atena adormită Relief î Hr Acropole din Atena Reconstrucţie similare, distanțele dintre ele sunt și ele aceleași În cele din urmă, o vază din secolul al VI-lea î Hr e , pictat de celebrul pictor de vaze Exekius pe complotul Iliadei („Achile și Ajax joacă zaruri”) Se distinge de vaza cretană în primul rând prin claritatea și claritatea designului, iar de vaza Dipylon prin armonia și aspectul real al acestui design Forma vazei este clar împărțită în părțile sale constitutive: în partea de jos există un suport rotund stabil, pe acesta este un corp în formă de ou, care trece în gâtul vazei, ușor lărgit în sus, pe părțile laterale există două mânere simetrice Acest tip de amforă este practic la fel ca și în vasul Dipylon, constând din aceleași părți, dar este ușor de observat că aici aceste părți formează un tot mai organic și mai viu În amfora Dipylon, partea gâtului este prea puternic separată radiază din corp, pare să fie atașat de acesta, iar în amfora Exekia, crește lin din corpul vazei Mânerele vasului Dipylon sunt prea mici, dar aici sunt strict proporționale și în mod natural continuă și completează liniile părții inferioare a amforei cu frumoasa lor îndoire largă Putem spune așa: în primul dintre aceste trei vase avem în fața noastră o unitate de formă nedivizată, topită, în al doilea - o împărțire ascuțită și nu tocmai armonioasă a acesteia în părți constructive, în al treilea - o unitate vie nou realizată , dar deja pe baza unei împărțiri clare, chibzuite Acesta este și în desenul lui Exekia: o combinație de ușurință plină de viață cu un design bine gândit Doi războinici care joacă zaruri cu entuziasm - un grup foarte vital, ARTĂ ANTICĂ infinit departe de figurinele primitiv-schematice de pe vaza Dipylon Dar, poate, nu există o singură trăsătură în acest desen elegant care să nu aibă o funcție constructivă, subliniind forma vazei Spatele înclinat al jucătorilor ecou rotunjimea pereților vasului Scuturile de pe laterale accentuează și mai mult această rotunjime În mijloc este plasată o masă în formă de cub, afirmând stabilitatea amforei, marcând centrul de greutate Posibil o amforă Exekia ar părea prea raționalist dacă nu ar fi în același timp o fermecătoare prospețime a atitudinii, ceva în construcția însăși a lipsei de artă Arta arhaică este strict arhitectonică, arhitecturală în orice: ea construiește, măsoară, proporționează și echilibrează, crezând că ordinea ar trebui să domnească în lume Dar priveste lumea cu o privire strălucitoare, cu bucurie surprinsă, așa cum privesc scoarțele cu păr auriu care împodobeau cândva Acropola ateniană CLASICI GRECI Arta greacă, schimbându-se în dezvoltarea ei ulterioară, a păstrat în miez principiile stabilite deja în arhaic În stilul clasei grecești În arta clasică, asemănarea vieții și măsura sunt îmbinate sau, cu alte cuvinte, trăiesc imediate senzuală și constructivitate rațională LUMEA ANTICA ARTĂ ANTICĂ Erhtheion Portic cor În jurul anilor - î Hr î Hr Phidias și studenții Moira Sculptura frontonului estic al Partenonului Fiecare dintre aceste calități în mod individual nu reprezintă nimic misterios, întregul secret constă în contopirea, întrepătrunderea lor, care a rămas inaccesibilă tuturor numeroșilor imitatori de mai târziu Este în orice - în arhitectură, în pictură și în arte plastice Se pare că este înrădăcinată în viziunea asupra lumii a polisului democratic antic Câteva cuvinte despre ce a fost politica greacă în forma sa dezvoltată, stabilită Grecia a atins cel mai înalt punct de dezvoltare economică, politică și culturală la mijlocul secolului al V-lea î Hr e - după victoria câștigată de unirea orașelor grecești asupra puternicului stat persan Atena a ocupat primul loc în această uniune, iar Atena a deținut și rolul principalului centru cultural, pe care l-au păstrat mult timp Sistemul social din Atena din secolul al V-lea este un exemplu de democrație greacă pentru elită Întreaga populație masculină a Atenei, cu excepția sclavilor (care reprezentau aproximativ jumătate din populație), reprezenta un colectiv de cetățeni egali, o „comunitate de egali” Toți se bucurau de drept de vot LUMEA ANTICA și putea fi ales în orice funcție publică În același timp, pasivitatea socială a fost condamnată cu strictețe Sclavii, de regulă, erau recrutați dintre prizonierii de război și erau străini, „barbari”, așa cum erau numiți, adică nu atenieni, în cea mai mare parte nu greci, ci oameni de altă limbă, de altă cultură: acolo au fost traci, sciți, egipteni Nu se bucurau de niciun drept civil Femeile au fost excluse din treburile publice, dar femeile necăsătorite - getters care duceau un stil de viață liber - au avut o influență considerabilă atât asupra politicii, cât și asupra artei Alături de munca sclavilor, munca liberă a artizanilor și fermierilor era răspândită; cetățenii Greciei clasice nu erau deloc leneși: ei înșiși lucrau în atelierele lor și executau lucrări publice, pentru care primeau un salariu Plutarh, listând plătite de stat profesiilor cetăţenilor atenieni, el denumeşte pe următoarele: dulgheri, sculptori, aramări, zidari, aurari, pictori, vînători, marinari, cârmaci, căruşi, căruciori, tăbăcării, ţesători, drumari, mineri etc După cum vedeţi, un loc semnificativ a aparținut profesiilor artistice Artele plastice în sine erau considerate unul dintre tipurile de meșteșuguri, dar artiștii erau onorați - nu ca slujitori ai zeilor (ca în Egipt), ci ca meșteri pricepuți Celebrul sculptor Fidias, căruia i se spunea „Kalos demiurgos” (frumos meșteșugar), era un prieten apropiat al lui Pericle, liderul democrației ateniene Deci, nu trebuie să credem că cultura greacă a fost creată de oameni lipsiți de muncă Erau liberi doar de munca neagră istovitoare care a fost transmisă pe umerii sclavilor Munca în rândul atenienilor nu era încă considerată o ocupație umilitoare ARTĂ ANTICĂ Phidias și studenții Poseidon, Apollo și Artemis Relieful Partenonului cravată, ca mai târziu la romani Cauzele care au dus în cele din urmă la moartea sistemului sclavagesc — înlocuirea muncii libere prin munca sclavă, parazitismul proprietarilor de sclavi, creșterea proletariatului lumpen — erau atunci abia la început Societatea ateniană era caracterizată de simplitatea democratică a gusturilor și obiceiurilor Pericle spunea: „Iubim frumusețea fără capriciu și înțelepciunea fără efeminație” Și chiar mai devreme, reformatorul Solon a definit principiul de viață al elenilor astfel: „nimic mai mult” Grecii apreciau raționalitatea, echilibrul, măsura Erau mândri de sistemul lor democratic, construit pe principiile de activitate egală, responsabilitate egală a fiecărui cetățean pentru cauza comună În același timp, ei credeau că o structură socială rezonabilă ar trebui să fie în armonie cu natura umană și să nu suprime aspirațiile naturale ale omului Au apreciat puterea pasiunilor și a sentimentelor bucurii naturale de a fi; dualismul spiritului și trupului le era necunoscut și nici arta clasică nu îl cunoștea Când pronunțăm acum cuvintele „artă antică”, ne imaginăm în primul rând o sală de muzeu căptușită cu statui și atârnată pe pereți cu fragmente de relief Dar apoi totul arăta diferit Deși grecii aveau clădiri speciale pentru depozitarea picturilor (pinakotheks), marea majoritate a operelor de artă nu duceau un stil de viață muzeal Statuile stăteau fie în temple, fie în aer liber, luminate de soare - în piețe, pe palestre, pe malul mării; în apropierea lor se desfăşurau procesiuni, sărbători, jocuri sportive Reliefurile acopereau frontoanele, frizele și balustradele templelor Ca și în epoca arhaică, sculptura a înflorit Lumea artei era o lume vie, strălucitoare, ca un mezanin al lumii umane, asemănătoare cu ea, dar mai perfectă La fel ca în mitologia greacă, asemănătoare lor, dar zeități olimpice mai perfecte trăiesc alături de oameni muritori, așa că în realitate cetățenii Hellas au intrat constant în contact cu societatea zeilor și a eroilor, sculptați din marmură și turnați în bronz Nu s-au prosternat în fața lor, ci și-au admirat cu bucurie vitalitatea și frumusețea extraordinară „Ea este vie”, „parcă ar respira”, „ea este pe cale să vorbească”, „se pare că sângele îi revarsă în corpul ei de marmură” - acesta este motivul constant care răsună în numeroasele epigrame grecești dedicate operelor de artă Plutarh spune că în Atena erau mai multe statui decât oameni vii Este probabil o exagerare, dar, în orice caz, au fost o mulțime de statui Cu toate acestea, un număr nesemnificativ de originale grecești au ajuns până la noi Pictura greacă nu s-a păstrat deloc, iar grecii o prețuiau nu mai puțin decât sculptura lor De la este- LUMEA ANTICA Nika desfăcând sandala Relieful balustradei templului lui Nike Apteros din Atena î Hr sursele cunosc despre faimoșii pictori Polygnotus, Apollodo-re, Zeuxis, Apelles și mulți alții Polygnotus, un contemporan al lui Pericle, a pictat pereții clădirilor publice cu fresce pe teme de epopee și mitologie; nefiind originar din Atena, a primit cetățenia ateniană pentru picturile sale Sculptura greacă a supraviețuit parțial până în vremea noastră - doar în fragmente și fragmente Cele mai multe dintre statuile celebre ne sunt cunoscute din copiile romane, care au fost executate în multe, dar departe de a transmite frumusețea originalelor Copiștii romani le frecau și le uscau și transformând produsele din bronz în marmură, le desfigurau cu recuzită stângace Figuri mari ale Atenei, Afroditei, Hermesului, Satirului, pe care acum le-am vedem în Schit – acestea sunt doar reluări palide ale capodoperelor grecești Treci pe lângă ele aproape indiferent – și deodată te oprești în fața unui cap cu nasul rupt, cu ochiul stricat: acesta este un original grecesc! Și forța uimitoare a vieții iese dintr-o dată din acest cap pe jumătate rupt Marmura în sine este diferită de statuile romane - nu albă, ci gălbuie, transparentă, luminoasă Atât de blânde sunt tranzițiile topite ale clarobscurului, atât de nobilă este modelarea moale a feței, încât cineva își amintește involuntar și nu mai pare naiv deliciile epigramaștilor greci Într-adevăr, aceste sculpturi respiră, într-adevăr, sunt vii Pentru a ne imagina ansamblul general al artei grecești (și nu a fost conceput altfel decât într-un ansamblu), ARTĂ ANTICĂ Șofer Delphic î Hr să încercăm să reconstruim mental complexul Acropolei ateniene, așa cum era în epoca clasică Distrus în mod repetat, jefuit, transformat în ruine, acest monument al epocii de aur a culturii antice și acum, în ruine, își păstrează armonia și măreția Poate că urmele secolelor trecute au suflat chiar o poezie specială în ruinele sale Timpul distruge, dar și poetizează A șters culoarea marmurelor grecești, dar a intensificat nuanța lor nobilă de aur; a luat pupilele de pe statui, dar privirea orbitelor goale a devenit captivant de misterioasă; expuse colonadele templelor, dar prin ele acum distanța mării arată atât de departe și de liber Rămășițe și fragmente de arhitectură ele forțează imaginația să lucreze viu, să completeze tabloul spart, să-și imagineze ce a fost odată Acropola este un deal mare alungit care se ridică deasupra orașului și îl încoronează cu temple dedicate patronei orașului, Atena, zeița înțelepciunii și a muncii Ca orice arhitectură adevărată, complexul Acropole este legat organic de peisajul din jur Piramidele egiptene sunt bune în deșert Acropola ateniană este bună aici, combinată cu întinderea Mării Mediterane și cu siluetele albastre ale munților arhipelagului Acropola era atât un sanctuar, cât și o fortificație și un centru social; aici s-a păstrat vistieria statului, au fost amplasate o bibliotecă și o galerie de artă LUMEA ANTICA Crater cu figuri roșii î Hr Calimede Amforă înfățișând luptători î Hr La festivitățile anuale în cinstea Atenei (așa-numitele Panathenei), după concursurile de echitație și gimnastică, după concursurile de cântăreți și muzicieni, a venit momentul cel mai solemn - o procesiune la nivel național la Acropole Călăreți s-au mișcat, oamenii de stat au mers, războinici în armură și tineri atleți au mers, fete și tineri au condus animale de sacrificiu, au purtat cu ei un model al corabiei sacre Panathenaic cu un peplos luxos atașat de catarg - o cuvertură destinată cadou Atenei Festivalul s-a încheiat cu o sărbătoare generală pe Acropole Ce imagini s-au desfășurat în fața ochilor celor care mergeau? Procesiunea a urcat pe poteca stâncoasă până la intrarea principală de vest a Acropolei - Propilee Pe părțile laterale ale porticului cu șase coloane al Propilei se aflau două aripi laterale: una mai masivă, cu pereți goali (aici se afla pinacoteca), cealaltă sub forma unui piedestal înalt care iese în față, încoronat cu un mic elegant templul lui Nike Apteros, adică „Victoria fără aripi” Trecând prin Propilee, înălţându-se în corniche, alaiul s-a trezit într-o zonă mare; aici stătea o statuie de bronz de opt metri a Atenei Războinicul, turnată de Fidias Ea era centrul întregului ansamblu; strălucirea suliței ei, reflectând razele soarelui, se vedea de departe de mare și era primul semnal de salut către corăbiile care se apropiau de portul Atenei În adâncurile din dreapta, cei care intrau au văzut Partenonul - principala și cea mai mare clădire a Acropolei, dedicată Atenei Parthenos - Fecioara Atena Istoria s-a păstrat 'Nika - o fecioară înaripată, personificând victoria, a fost considerată unul dintre atributele Atenei; atenienii doreau s-o înfățișeze ca fără aripi, astfel încât să nu poată zbura departe de orașul lor ARTĂ ANTICĂ numele arhitecților săi sunt Iktin și Kallikrat Tot din marmură ușoară, în „penajul” de patruzeci și șase de coloane ale ordinului dorian, armonios în proporțiile sale, Partenonul pare într-adevăr întruchiparea purității și rigoarei Din Propilee, este vizibil din colț, astfel încât să fie perceput imediat nu ca o fațadă, ci ca un întreg plastic voluminos: sunt vizibile două dintre laturile sale - una scurtă, încoronată cu un fronton cu sculpturi care înfățișează o dispută între Poseidon și Atena, și unul lung, mergând oblic, ducând privitorii mai departe, spre intrarea de est în templu, unde se afla altarul principal al Atenei Procesiunea s-a deplasat de-a lungul peretelui lung al Partenonului și prin colonada acestuia a văzut aceeași procesiune pe relieful frizei interioare a cella: acolo au galopat și călăreți, fete purtătoare de daruri au mers Această friză, ca și frontoanele și statuile, ca și toată decorația sculpturală a Acropolei, a fost executată conform planului și sub conducerea lui Fidias - de el și studenții săi Apropiindu-se de sanctuarul principal al Partenonului, cortegiul a trecut pe lângă Erehtheion - un alt templu, stând mai aproape de versantul nordic al dealului (Parthenonul se află în partea de sud) Erechtheionul a fost construit mai târziu, în ultimul sfert al secolului al V-lea, dar în deplină concordanță cu planul și planul general Aceasta este singura lucrare de arhitectură grecească de acest gen, situată la cotitura clasicilor maturi și târzii, destul de individuală în ceea ce privește soluția artistică Erhtheionul, în contrast cu Parthenonul simplu și auster, pare aproape fantezist Fiecare dintre cele patru fațade ale sale este decorată diferit Pe fațada de vest, șase semicoloane ionice subțiri și subțiri stau pe un soclu înalt Porticul nordic iese mult înainte, astfel încât este vizibil din profil în același timp cu cel de vest; coloanele sale stau direct pe sol Peretele lung de sud al templului, neted, construit din pătrate de marmură, servește drept fundal pentru un mic portic de cariatide deplasat spre vest, unde figurile feminine joacă rolul de coloane Și, în sfârșit, fațada de est este un portic de tip obișnuit, cu coloane pe un piedestal în trei trepte Astfel, diferitele tipuri de soluții ale porticului ionian sunt combinate în Erehtheion într-un întreg deosebit În timp ce se plimbau, participanții la procesiune au văzut Erehtheion în diferite aspecte Fie au văzut contururile limpezi ale coloanelor pe cer, apoi coloanele păreau să intre în zid, apoi s-au transformat în statui de femei, apoi în locul colonadelor de trecere s-a ridicat o întindere calmă a zidului, care a condus din nou la o nouă alcătuire a intrării de est, împărțită ritmic pe coloane Apoteoza procesiunii a fost intrarea în altarul principal al Atenei Deasupra intrării de est în Partenon, unde a fost amplasat altarul, grupul sculptural al frontonului înfățișa mitul nașterii Atenei din capul lui Zeus Această scenă a fost interpretată de Fidias ca un eveniment cosmic grandios: este contemplată de zeitățile soarelui și ale nopții și de zeița sorții - Moira Frumosul grup de Moirs este relativ bine conservat Toate aceste figuri au fost concepute ca statui rotunde, nu reliefuri, deși au fost plasate pe fundalul plat al frontonului Ușa intrării de est se deschidea, iar lumina soarelui, pătrunzând în semiîntunericul templului, lumina statuia mare a Atenei din fildeș și aur Atena s-a sprijinit pe un scut rotund acoperit cu reliefuri înfățișând lupta cu amazoanele; Fidia i-a dat unuia dintre războinicii luptători o asemănare cu Pericle, iar într-un altul și-a surprins autoportretul Pe lângă cele numite, Acropola a fost locuită de mult mai multe sculpturi, asemănând Olimpul de marmură Scene eroice desfășurate pe metopele Partenonului - bătălii LUMEA ANTICA ARTĂ ANTICĂ Capul lui Apollo î Hr Policletos Dorifor În jurul anului î Hr zei cu giganți, lapiți cu centauri Pe balustrada templului lui Niki Apteros există reliefuri de altă natură: aici fetele, sărbătorind victoria, bucurându-se, aduc jertfe și înființează trofee Mișcările figurilor lor flexibile sunt libere și grațioase, pliurile cuverturii translucide curg liber, urmând ritmul corpului în mișcare, rotunjimea umerilor, șoldurilor, pieptului și genunchilor sunt ușor conturate prin cuverturi Ansamblul general al Acropolei este un cristal al artei clasice grecești; în ea, ca și într-un model finit, sunt exprimate principalele sale caracteristici Însuși aspectul Acropolei la prima vedere este complet relaxat Arhitecții au evitat, evident, frontalitatea, simetria, paralelismul Dar în acest plan deschis, totul gândit și verificat, simetria evidentă înlocuită de principii mai complexe de ritm și echilibru Într-adevăr: în dreapta Propileei este un templu-corbor în miniatură al lui Niki Apteros, în stânga este o cameră ghemuită, masivă și mult mai mare a Pinacothek S-ar părea, unde este echilibrul aici? Dar amintiți-vă cum sunt situate clădirile mai departe, chiar în piață Există aranjamentul opus: în dreapta este maiestuosul Partenon, în stânga este mic și rafinat Erehtheion Astfel, ambele laturi ale ansamblului sunt în cele din urmă echilibrate și se introduce un ritm încrucișat - Erehtheionul „ecouri> ■ cu templul lui Nike, iar Partenonul cu aripa stângă a Propileilor Acum să aruncăm o privire mai atentă asupra clădirii Parthenonului în sine Arată ca o căprioară LUMEA ANTICA Praxiteles Hermes î Hr Scopas (?) Stele mormântului î Hr e Containerul este „geometric” (un dreptunghi în plan cu opt coloane pe laturile scurte, șaptesprezece pe laturile lungi, un acoperiș simplu în fronton - asta este tot) și, în același timp, dă impresia unui organism animat Se pare că nu a fost construită pe baza unui desen, cu ajutorul unei rigle și a unei busole, ci a fost „născut” de țara Greciei, „a crescut” pe vârful dealului său De unde vine acest sentiment de fizicitate vie a clădirii? Se pare că corectitudinea geometrică a Partenonului la fiecare pas este însoțită de ușoare abateri de la corectitudine De exemplu, coloanele de la colțuri sunt plasate mai aproape decât în mijloc și, în general, golurile dintre ele nu sunt egale Datorită acestui fapt, „procesiunea” coloanelor din jurul celulei seamănă cu alaiul oamenilor: la urma urmei, indiferent cât de alaiul renei, distanțele dintre plimbători fluctuează mereu Canalele adânci ale arborilor coloanei amintesc de pliurile îmbrăcămintei curgătoare Este de remarcată forma trunchiurilor: se îngustează în sus, dar îngustarea crește neuniform, au o ușoară îngroșare la mijloc, adică par să se încordeze, purtând antablamentul și acoperișul, la fel ca bicepșii unei persoane încordați , ținând o greutate pe brațele întinse în sus Această senzație de tensiune musculară este prezentă și în echinus-ul coloanei doriane - contururile sale nu sunt drepte, ci ușor curbate, arată ca o pernă elastică, care, sub presiunea sarcinii, este distribuită în lateral, elastică Liniile orizontale ale Partenonului nu sunt, de asemenea, strict orizontale, au o oarecare curbură, undă ARTĂ ANTICĂ ARTĂ ANTICĂ Scopas Menad Mijlocul secolului al IV-lea î Hr e urcând spre centru și coborând pe laterale Acest tip de abatere de la geometria corectă este cea care aseamănă clădirea cu un organism viu - foarte constructiv, dar străin de abstractism și scheme Și aici, ca și în planificare, ca în toată arta greacă, găsim o combinație de calcul subtil și sentiment de viață senzual În compozițiile sculpturale domnesc ritmul viu și unitatea în diversitate Diversitatea este asigurată de multiplicitatea inepuizabilă a motivelor plastice ale mișcării Să ne uităm cel puțin la acea parte a frizei Partenonului, unde este înfățișată cortegiul călăreților Iar oamenii de acolo aparțin unor tipuri generalizate de atlet tânăr, iar caii, în general, sunt foarte asemănători între ei ARTĂ ANTICĂ du-te, - totuși, nu se repetă un singur grup, nici o singură mișcare În fiecare grupă, poziția picioarelor cailor în galop este diferită, aterizarea călăreților, gesturile lor sunt aceleași De fiecare dată când se dă o nouă variantă a motivului plastic principal — și ce varietate și ce muzicalitate în apropierea, separarea și atingerea figurilor în mișcare! Atunci când figurile formează un grup închis cu un centru accentuat (ca pe un fronton), ele se supun unui ritm transversal complex Aceasta înseamnă că pozițiile figurilor situate de ambele părți ale centrului corespund ritmic una cu cealaltă, dar corespondențele, în primul rând, nu sunt literale (mai degrabă asonante decât rima exactă) și, în al doilea rând, nu coincid cu aceeași poziție a cifre în raport cu centrul Acest lucru poate fi urmărit nu numai pe compozițiile frontonului Să trecem la desenul de pe vază „Orfeu cântând la liră”, la care cercetătorii se referă la numărul „Polygnotianului”, adică reproducând motivele picturilor murale pierdute ale lui Polygnot Să ne gândim la ritmul acestei compoziții cu aspect simplu Patru războinici ascultă muzica lui Orfeu Figura înclinată din dreapta lui Orfeu corespunde ritmic nu celei de pe același loc din stânga, ci din extrema stângă: aici vedem un tânăr aplecat peste umărul vecinului său La rândul său, tabăra îndreptată a acestuia din urmă ecou poziția unui războinic care stă pe partea dreaptă Există o alternanță încrucișată de ipostaze, un ritm subtil care nu încalcă naturalețea acestei scene poetice Și regăsim aceleași armonii ritmice discrete, voalate, în alternanța turelor din profil și din față, în poziția mâinilor, în relația dintre verticale și orizontale Puteți asculta muzica liniilor acestui desen pentru o lungă perioadă de timp, din ce în ce mai multe asonanțe noi pe care este construit vor deveni clare Ei nu sunt atât de deghizați încât privitorul să nu le observe, dar nu atât de evidente încât să tulbure impresia de uşurinţă a grupului Ca și în complexul Acropole, iată o măsură subtilă și precisă a construcției și naturaleței Artiștii greci au înțeles această măsură studiind corpul uman În designul său, în mișcările sale, grecii au descoperit atât ritmul, cât și regularitatea proporțiilor, și echilibrul, iau naștere în nenumărate variații, liber, fără violență împotriva naturii Pentru greci, omul era personificarea a tot ceea ce există, prototipul a tot ceea ce este creat și creat Forma umană, ridicată la un standard frumos, a fost nu numai tema predominantă, ci aproape singura a artei Interes relativ redus pentru mediul înconjurător, situația - s-a transmis prin scutire de aluzii Peisajul a început să apară doar în pictura elenistică Admirația grecilor pentru frumusețea și structura înțeleaptă a înfățișării corporale a unei persoane a fost atât de mare încât ei s-au gândit estetic la ea doar în completitudine și completitudine statuară, permițând cuiva să aprecieze măreția posturii, armonia mișcărilor corpului A dizolva o persoană într-o mulțime fără formă, a o arăta într-un aspect aleatoriu, a o îndepărta în profunzime, a se amesteca cu peisajul, a-l cufunda în umbră ar contrazice crezul estetic al maeștrilor eleni, și ei nu au făcut asta niciodată, deși au înțeles elementele de bază ale perspectivei Atât sculptorii, cât și pictorii au înfățișat o persoană cu cea mai mare claritate plastică, un „prim-plan” - o figură sau un grup de două sau trei figuri, încercând să plaseze acțiunea în prim plan, paralel cu planul, ca pe un îngust etapă Limbajul trupului era și limbajul sufletului Uneori se crede că arta greacă a fost străină psihologiei sau nu a crescut la ea Acest LUME ANTICĂ Nu cu siguranță în acest fel Într-adevăr, nu cunoștea acea analiză atotpătrunzătoare a personajelor, acel cult al individului, care ia naștere în arta timpurilor moderne Nu întâmplător portretul din Grecia a fost relativ slab dezvoltat Dar grecii stăpâneau arta de a transmite, ca să spunem așa, psihologia tipică - ei au transmis o gamă bogată de mișcări spirituale bazate pe tipuri umane generalizate Distragerea atenției de la nuanțele personajelor personale, artiștii eleni nu au neglijat deloc nuanțele emoțiilor și au fost capabili să exprime un sistem complex de sentimente Până la urmă, erau contemporani și concetățeni ai lui Platon, Sofocle, Euripide Chiar și desenul „Orfeu cântând la liră” este psihologic - transmite extazul, tandrețea, emoția muzicianului și ascultătorilor Despre tabloul pictorului Timomah „Medea”, autorii antici au scris că artistul a exprimat în ea un suflet despicat, lupta a două sentimente conflictuale - mânie geloasă și milă pentru copii; despre „Polyxene” – că în ochii ei se poate citi toată oroarea războiului troian; despre „Erosul” lui Praxiteles – că lovește nu cu săgeți, ci doar cu puterea irezistibilă a privirii lui languide Dar totuși expresivitatea nu era atât în față, cât în mișcările corpului Privind la Moirurile misterios de senine ale Partenonului, la impetuoasele sandale Nika Untying Sandals, aproape că uităm că le-au fost bătute capetele: muzica plastică a figurilor spune destul de multe Fiecare motiv pur plastic, fie că este vorba despre echilibrul grațios al tuturor membrelor corpului, încrederea pe ambele picioare sau pe unul, transferarea centrului de greutate pe un suport extern, capul plecat până la umăr sau aruncat pe spate, a fost conceput de artiștii greci ca un analog al vieţii spirituale Corpul și psihicul s-au realizat în inseparabilitatea lor Caracter Bazându-se pe idealul clasic din Prelegeri de estetică, Hegel spunea că „în forma clasică de artă, corpul uman în formele sale nu mai este recunoscut doar ca existență senzuală, ci este recunoscut doar ca existență și aspect natural al spiritului ” Într-adevăr, corpurile statuilor grecești sunt neobișnuit de spirituale Sculptorul francez Rodin spunea despre unul dintre ei: „Acest tors tânăr și fără cap zâmbește cu mai multă bucurie la lumină și primăvară decât ar putea face ochii și buzele” Totuși, mișcările și posturile ar putea fi cele mai simple, aproape obișnuite, nu sunt neapărat asociate cu ceva sublim Nika își desfășoară sandala, băiatul își scoate o așchie de pe călcâi, tânărul alergător se pregătește să alerge la start „Aruncatorul disco” al celebrului sculptor Miron, maestrul stărilor instantanee, s-a aplecat și s-a balansat înainte de a arunca - o secundă, iar discul va zbura Un alt sculptor, nu mai puțin celebru, Polikleitos, și-a înfățișat sportivii în ipostaze calme de mișcare ușoară, măsurată, unduindu-se peste silueta: umărul stâng este ușor înaintat, cel drept este retractat, coapsa stângă este aplecată pe spate, dreapta este ridicată, piciorul drept este ferm pe sol, cel stâng este oarecum în spate și ușor îndoit la genunchi Această mișcare nu are deloc pretext de „complot” sau pretextul este nesemnificativ – este valoros în sine Acesta este un imn plastic către claritate, rațiune, echilibru înțelept Chipurile statuilor grecești sunt imperiale, adică puțin individualizate, aduse la câteva variații de tip general, dar acest tip general are o capacitate spirituală ridicată În stil grecesc Hegel G -W -F op în volume, v M , , p Rodin O Art SPb , , p ARTĂ ANTICĂ Lysippos Capul lui Alexandru Macedonean secolul al IV-lea î Hr chip triumfă principiul „umanului” în varianta sa ideală Oval corect, blând; linia dreaptă a nasului continuă linia frunții și formează o perpendiculară pe linia trasată de la începutul nasului până la deschiderea urechii (unghiul facial drept) Secțiune alungită a ochilor destul de adânci O gură mică, buzele pline bombate, buza superioară este mai subțire decât cea inferioară și are un decolteu frumos și neted, ca un „arcul cupidon” Bărbia este mare și rotundă Părul ondulat se potrivește ușor și strâns pe cap, fără a interfera cu vederea corectă a formei rotunjite a craniului Această frumusețe „clasică” poate părea monotonă, dar este o „imagine naturală a spiritului” atât de expresivă (pentru a folosi cuvintele lui Hegel), încât se dovedește a fi destul de suficientă pentru a întruchipa diferite tipuri ale idealului antic Puțină mai multă energie în depozitul buzelor, în bărbia proeminentă - avem în față o Athena strictă fecioară Mai multă moliciune în contururile obrajilor, semibuze deschise, orbitele sunt umbrite - în fața noastră se află chipul senzual al Afroditei Ovalul feței este mai aproape de un pătrat, gâtul este mai gros, buzele sunt mai mari - aceasta este deja imaginea unui tânăr atlet Și baza rămâne același aspect clasic strict proporțional Totuși, nu are loc pentru ceva, din punctul nostru de vedere, foarte important: frumusețea greșitului, triumful spiritului asupra imperfecțiunii trupești, farmecul individului unic Grecii antici nu puteau da asta: pentru aceasta, monismul naiv inițial al spiritului și trupului trebuia rupt, iar conștiința estetică trebuia să treacă prin stadiul separării lor, dualismul, care s-a întâmplat mult mai târziu Cu toate acestea, arta greacă pregătea treptat această nouă etapă în sine În secolul IV î Hr e , în epoca clasicilor târzii, arta gravitează vizibil spre concretețea experiențelor și mai mare specificitate În acest moment, puterea politică a Atenei a fost zguduită, subminată de un lung război cu Sparta, LUMEA ANTICA s-a încheiat într-o lume nefavorabilă pentru Atena S-au intensificat și contradicțiile interne ale politicii: nu mai era un organism atât de zvelt și prosper ca în secolul al V-lea Spiritul de cetățenie unită și colectivism slăbește, emoțiile personale sunt izolate de cele publice, iar instabilitatea vieții este mai tulburătoare Forța spirituală și energia veselă care respiră arta clasicilor maturi cedează treptat loc „pathosului” mai dramatic, confuz al lui Scopas sau celui liric-contemplativ, cu un strop de melancolie, „ethos” al lui Praxiteles Skopas și Praxiteles - aceste două nume sunt asociate în opinia noastră nu atât cu anumite personalități, cât cu principalele tendințe ale clasicilor târzii Și din nou, indicatorii schimbărilor de atitudine sunt motive plastice Poziția caracteristică a figurii în picioare se schimbă În epoca arhaică, statuile stăteau complet drepte Un clasic matur le aduce la viață cu mișcări echilibrate, curgătoare, păstrând echilibrul și stabilitatea Iar statuile lui Praxiteles - Satirul odihnitor, Apollo Saurocton - se sprijină cu har leneș pe stâlpi, fără ei ar trebui să cadă Șoldul pe o parte este foarte puternic arcuit, iar umărul este coborât jos spre șold - Rodin compară această poziție a corpului cu o armonică, când blănurile sunt comprimate pe o parte și depărtate pe cealaltă Pentru echilibru este nevoie de un sprijin extern Aceasta este poziția de relaxare de vis Praxiteles urmează tradițiile lui Polykleitos, folosește motivele mișcărilor pe care le-a găsit, dar le dezvoltă în așa fel încât să exprime un conținut interior diferit „Amazona rănită” din Polykleitos se sprijină și ea pe o jumătate de coloană, dar ea ar putea sta fără sprijin, corpul ei puternic energetic, chiar suferind de o rană, stă ferm pe pământ Apollo Praxiteles nu este lovit de o săgeată, el însuși țintește o șopârlă care alergă de-a lungul unui trunchi de copac - acțiunea, s-ar părea, necesită un calm cu voință puternică - cu toate acestea, corpul lui este instabil, ca un fir de iarbă șovăitor Poate că ei pot spune: ce fleacuri - un șold, un umăr, un sprijin! Cum pot astfel de detalii să exprime o stare de spirit publică, o viziune asupra lumii, esența unei ere? Da, se poate și este într-adevăr exprimat: arta întinde firele de legătură de la cel mai mare la cel mai mic și de la cel mai mic la cel mai mare Totul se reflectă în orice Arta greacă, cu simplitatea ei transparentă a conceptelor plastice, vorbește despre lucruri mărețe și importante în limbajul mișcărilor obișnuite ale corpului Cu toate acestea, nu numai natura mișcărilor și posturilor s-a schimbat în sculptura secolului al IV-lea Cercul de subiecte preferate al lui Praxiteles devine diferit: el se îndepărtează de comploturile eroice în „lumea luminii a Afroditei și a Erosului” A sculptat faimoasa statuie a Afroditei din Cnidus; contemporanii i-au dedicat multe epigrame laudative: Văzându-l pe Cyprida pe Knida, Cyprida a spus cu sfială: „Vai de mine, unde au văzut cei goi Praxiteles mine?" Lui Praxiteles și artiștilor cercului său nu le plăcea să înfățișeze trunchiurile musculare ale atleților, erau atrași de frumusețea corpului feminin cu tranziții moi și netede ale volumelor, iar înfățișând bărbați, preferau un tip care se distingea prin „un frumusețe efeminată din prima tinerețe” Praxiteles era renumit pentru moliciunea deosebită a modelării, capacitatea de a transmite căldura unui corp viu în marmură rece și bronz Mai presus de toate, școala lui Praxiteles poate fi atribuită a ceea ce spune Rodin despre „pictura” ciudată a sculpturii antice: ARTĂ ANTICĂ „Uitați-vă la aceste lumini de pe piept, la aceste umbre groase din pliurile corpului uitați-vă la aceste brume blonde, la acest clarobscur transparent de pe părțile cele mai delicate ale acestui corp divin, la aceste revărsări de lumină care se estompează treptat, stropit în aer Ce zici de asta? Nu este aceasta o simfonie magică blanc et poig? De fapt, originalele lui Praxiteles au supraviețuit foarte puțin; doar statuia lui „Hermes cu pruncul Dionysos” din Muzeul Olimpiei este considerată astfel, restul sunt copii romane Dar spiritul artei lui Praxiteles plutește de-a lungul secolului al IV-lea și cel mai bine poate fi simțit nu în copii romane, ci în mici plastice grecești, în figurinele din lut Tanagra Se fabricau la sfarsitul secolului al IV-lea in cantitati mari, era un fel de productie in masa cu centrul principal in Tanagra O colecție foarte bună din ele se păstrează în Schit Unele figurine reproduc statui mari celebre, altele oferă pur și simplu o varietate de variații gratuite asupra motivului unei figuri feminine drapate Grația vie a acestor figuri, visătoare, gânditoare, jucăușe, afectuoase, viclene, este un ecou al artei lui Praxiteles Aproape la fel de puțin rămâne din lucrările originale ale daltă Scopas, un contemporan mai vechi și antagonist al lui Praxiteles Rămâne epava Dar epava spune multe Iată un fragment din friza mausoleului Halicarnas care înfățișează un cărucior pe un car Aceasta este întruchiparea dinamicii - o lovitură rapidă și flexibilă a unei figuri care zboară înainte Scopas a fost un artist al furtunii, pasionat, înflăcărat; mișcările figurilor sale sunt impetuoase și aproape își pierd echilibrul, transmit scenele lui de luptă cu amazoanele Rodin O Art, p nie în luptă”, fervoare beată de luptă Iar Menada lui este o furtună de dans dionisiac, încordând tot corpul, arcuind convulsiv trunchiul, aruncând capul înapoi Statuia Menadei trebuie privită din laturi diferite - fiecare punct de vedere dezvăluie ceva nou: fie corpul este asemănat cu un arc întins cu arcul său, fie pare curbat în spirală, ca o limbă de flacără Cineva se gândește involuntar: orgiile grecilor trebuie să fi fost serioase - nu doar divertisment, ci cu adevărat „jocuri nebune” Trei secole mai târziu, poetul roman Catullus a cântat groaza îmbătătoare a orgiilor în poemul său Attis: Acolo tamburina vuie tare, acolo chimvalele sună tare Acolo Menade, împletite cu iedera, dansurile rotunde calcă iarba Menadele exclamă acolo, învârtindu-se într-un dans frenetic: ♦ Acolo zeițele sunt înnebunite cu armata inspirațională și violentă! Trebuie să ajungem acolo! Dorința ne cheamă acolo! Trup de Fecioară, palid Attis strigă așa, chemându-și prietenii Gazda obsedată și nebună a răspuns cu un țipăt instantaneu, Arama chimvalelor sună Timpanul a fredonat mult timp Pe crestele verdelui Ida a zburat, în grabă, un dans rotund Attis lovește tamburinul, gâfâind, țipând răgușit Înnebunit, Attis se grăbește prin sălbăticie, un lider furios Deci, evitând hamul, juninca se repezi, aruncând jugul Acestea sunt imaginile care vă vin în minte când vă uitați la trunchiul Menadei lui Scopas Nu este surprinzător faptul că au fost pictate de Catullus în timpul tulburat și formidabil pentru Roma a răscoalei lui Catilina Dar de ce l-a atras asta pe Scopas? Dansurile frenetice ale menadelor erau un obicei foarte străvechi, dar mai devreme elementul dionisiac nu a străpuns cu atâta forță în artă - în artă LUMEA ANTICA a predominat claritatea minții Acum norii se adunau peste Hellas Arta, ca o membrană sensibilă, a răspuns la schimbările din atmosferă Iar capetele înclinate cu tristețe ale statuilor lui Praxiteles și capetele aruncate înapoi în mod rebel ale statuilor lui Scopas sunt doar o reacție diferită la spiritul general al vremurilor Ceea ce înainte a aruncat umbre asupra structurii strălucitoare a viziunii grecești asupra lumii, a venit la sfârșitul secolului al IV-lea: decăderea și moartea democrației Acesta a fost începutul cuceririi întregii Grecie de către Macedonia și al campaniilor agresive ale lui Alexandru cel Mare, care a întemeiat o monarhie uriașă, de la Dunăre până la Indus Alexandru, în tinerețe, a gustat din fructele celei mai înalte culturi grecești: tutorele său a fost Aristotel, iar artistul „curtei” a fost ultimul mare sculptor al clasicilor târzii, Lee înghiţitură Toate acestea nu l-au împiedicat pe Alexandru, după ce a pus mâna pe statul persan și a preluat tronul faraonilor egipteni, să se declare zeu și să ceară să i se acorde onoruri divine în Grecia Neobișnuiți cu obiceiurile răsăritene, grecii, chicotind, au spus: „Ei bine, dacă Alexandru vrea să fie zeu, lasă-l să fie” și l-au recunoscut oficial drept fiul lui Zeus „Orientalizarea”, pe care Alexandru a început să o planteze era însă o chestiune mai serioasă decât capriciul unui cuceritor beat de victorii A fost un simptom al transformării istorice a societății antice de la democrația deținătoare de sclavi la forma care exista în Orient din cele mai vechi timpuri - la monarhia deținătoare de sclavi A venit epoca elenismului - unificarea, sub auspiciile sistemului monarhic, a culturilor elene și orientale ELENISM Statul unificat, creat de Alexandru cel Mare, în secolul al III-lea s-a rupt în mai multe state monarhice: în Egipt, în Siria, în Asia Mică; cel mai puternic și mai influent a fost statul egiptean al Ptolemeilor În Egipt, după cum știm, a existat o cultură antică, foarte diferită de cea greacă, și în alte țări din Orient Cu toate acestea, civilizația greacă și tradițiile artistice grecești au predominat în mod decisiv peste tot Însuși conceptul de „elenism” conține un indiciu al victoriei culturii elene, al elenizării țărilor din Orient Chiar și în regiunile îndepărtate ale lumii elenistice, în Bactria și Parthia, formele antice apar într-un mod deosebit Și Egiptul este greu de recunoscut, este atât de elenizat Noul său oraș Alexandria este deja un adevărat centru iluminat al culturii antice, unde înfloresc atât științele exacte, cât și cele umanitare și școlile filozofice, originare din Pitagora și Platon Alexandria elenistică a dat lumii marelui matematician și fizician Arhimede, geometrul Euclid; Aristarh din Samos, „Copernic al lumii antice” cu optsprezece secole înainte ca Copernic să dovedească rotația pământului în jurul soarelui Știința și filosofia elenistică au absorbit o mare parte din moștenirea Orientului Antic Dar artele plastice au păstrat cel mai mult aspectul grecesc Dacă ne uităm la frumosul cap de marmură al unei zeițe realizat în Egipt în colecția de la Moscova, sau la cameoul Gonzaga din Ermitaj, unde două profile grațioase, pur antice, sunt sculptate cu pricepere în carnelian cu trei straturi, nimic din aceste lucrări nu va aminti noi din Antic ARTĂ ANTICĂ Cameo Gonzaga Prima jumătate in î Hr în Egipt, se va părea imediat că ei continuă direct clasicii greci târzii Într-o anumită măsură, așa este Într-adevăr, tocmai epoca elenismului îi aparțin celebrele statui, care ni se par a fi personificarea antichității, cea mai înaltă sinteză a ceea ce a creat plasticul antic Vorbim despre Nike din Samotracia și Afrodita din Milo Scriitorul rus nu s-a înșelat când a văzut în Afrodita din Milo idealul vechi al unui om hetero , cel mai important lucru, cel mai mare lucru care stă în idealul clasic Dar Afrodita din Milo este o lucrare nu pe deplin caracteristică timpului său (este datată în secolul al II-lea î Hr ), mai degrabă neobișnuită, ieșită din comun Statuile contemporane ale Afroditei erau mai senzuale, chiar ușor drăguțe S-ar putea crede că sculptorul necunoscut Agesander, care a sculptat-o pe Afrodita din Milos, Vezi povestea lui Gleb Uspensky „L-am îndreptat* a dorit în mod conștient, ridicându-se mai sus de astăzi, să reînvie spiritul înalților clasici fidieni, menținând în același timp prelucrarea rafinată și delicată a marmurei, realizată după Phidias De obicei, astfel de planuri eșuează, par artificiale, dar aici a fost victoria artistului care s-a dovedit a fi completă: în creația sa „se aude sunetul tăcut al vorbirii divine elene” Afrodita de Milo este sublim de calmă Multe monumente ale epocii elenistice au fost caracterizate de altceva - patos dinamic; în aceasta au continuat tradițiile lui Scopas, dar într-un mod diferit – mai spectaculos, impunător Nike înaripat din Samotracia este întruchiparea patosului vesel, dimineața lumii elenistice, a fost creat la sfârșitul secolului al IV-lea Odată a stat, sufland un corn, pe o stâncă de pe malul mării, deschisă vântului și stropilor de spumă mării Acum ea întâlnește vizitatorii Luvru pe locul unei scări late Fără cap, fără brațe, cu un rupt LUMEA ANTICA Cap de boxer î Hr Nike din Samotracia Sfârșitul secolului al IV-lea î Hr cu aripi mari, domnește și peste spațiul înconjurător de aici și, se pare, îl umple cu sunetul răsafului și al vântului, sclipirea soarelui, albastrul cerului Iar un alt monument remarcabil al elenismului este altarul lui Zeus din Pergamon (sec II î Hr ) O friză grandioasă în înalt relief înconjura baza altarului ridicat în cinstea victoriei Regatului Pergamon asupra galilor Friza înfățișează lupta zeilor olimpici cu uriașii - copiii măruntaielor subterane Corpuri puternice se îngrămădesc, împletite ca o minge de șerpi, uriașii învinși sunt chinuiți de lei cu coame umplute, câinii își mușcă din dinți - bătălia este groaznică, fumează de sânge Există ceva care prefigurează Michelangelo în aceste scurtări tensionate ale trupurilor, în puterea lor titanică și patosul tragic Aici puteți vedea cum, în esență, s-au schimbat multe în comparație cu clasicii Bătăliile și luptele erau o temă foarte comună în reliefurile antice, pe plecând de la arhaic, dar nu au fost niciodată interpretate la fel ca în altarul din Pergamon Însăși structura compoziției s-a schimbat: și-a pierdut claritatea distinctă, a devenit învolburată, confuză, deși principiul echilibrului maselor plastice este respectat aici cu mare pricepere Figurile din friza Halicarnas din Skopas, cu tot dinamismul lor, sunt situate în același plan spațial, sunt separate prin intervale ritmice, fiecare figură având o anumită independență Fiecare luptător are suficient spațiu în jur, masele și spațiul sunt echilibrate Este destul de diferit în friza Pergamon: luptele sunt aglomerate aici, masa a suprimat spațiul și toate figurile sunt atât de împletite încât formează un fel de mizerie turbulentă de corpuri Și trupurile sunt încă frumoase din punct de vedere clasic - „uneori strălucitoare, alteori formidabile, vii, moarte, triumfătoare, muribunde”, așa cum a spus Turgheniev despre ele Dar armonia spiritului fluctuează Isca- ARTĂ ANTICĂ LUMEA ANTICA ARTĂ ANTICĂ Șeful lui Alcyoneus Fragment din friza altarului din Pergamon În jurul anului î Hr Zeus luptă cu uriașii Fragment din friza altarului din Pergamon chipuri pline de suferință, umbre adânci în orbitele ochilor, păr serpentină Olimpicii triumfă încă asupra forțelor elementelor, dar această victorie nu este pentru mult timp, principiile elementare aruncă în aer o lume armonioasă, armonioasă din interior Dacă încercăm să înțelegem arta elenismului în ansamblu, în principalele sale tendințe (și monumentele sale sunt numeroase și variate), va deveni și mai evident că s-a îndepărtat totuși departe de originile sale clasice A dat o mulțime de lucruri noi în comparație cu clasicii, dar nu a creat pe baza acestei noi concepții artistice la fel de integrală și completă precum a creat epoca clasică Și, pe de altă parte, formele tradițional-clasice însele în elenism și-au pierdut organicitatea anterioară, deoarece un alt conținut a fost acum investit în ele LUMEA ANTICA Până la urmă, aceste forme clasice s-au conturat în sânul unei republici democratice, s-au inspirat din idealul unui om-cetăţean al polisului antic Iar sistemul monarhic al statelor elenistice a însemnat renașterea acelui cult al conducătorului unic, care era străin de politică Prin urmare, o anumită contradicție internă a fost conținută în fidelitatea față de formele anterioare Tipul grecesc de gândire plastică adaptată acum la o altă viziune asupra lumii, conducătorii elenistici divinizați au fost reprezentați sub forma unui erou grec - aici a început discordia internă a conținutului și a formei Aspectul clasic a dobândit o impresionantă uscată neobișnuită anterior - acest lucru se simte chiar și în cameoul Gonzaga menționat mai sus și chiar mai mult - în sculptura monumentală a elenismului, în portrete mari și statui alegorice A fost una dintre tendințele artei elenistice – oficială, curte Mai rodnic a fost altul, care și mai mult a intrat în conflict cu formele clasice A apărut din dezvoltarea vieții private, viața unei persoane „private”, pe care furtunile politice nu o ating sau doar puțin cu aripa În Atena democratică, o astfel de separare a privatului și a publicului era de neconceput: activitatea publică pentru cetățeanul atenian fuziona cu interesele sale personale, iar egoismul unei persoane private care se sustragea de la îndatoririle publice era considerat aproape ca o crimă Lucrurile s-au schimbat în monarhiile elenistice: în aceste mari state, individul este invizibil, influența lui asupra vieții publice este redusă Dar, în același timp, el nu este atât de impersonal precum era în despotismele orientale Experiențele pur personale necesită acum un tratament special pentru ele însele limbaj predoctrinal Baza sunt din nou tradițiile grecești ale clasicilor târzii, moștenirea lui Praxiteles, dar sunt reduse vizibil, schimbate cu monede mici Zeul grec al iubirii Eros – „zeul mare și puternic” – se degradează într-un Cupidon jucăuș; imagini languide, dar încă maiestuoase ale lui Praxiteles renasc în Apollinos răsfățat cochet În acest sens, se dezvoltă genuri decorative și aplicate - figurine de cameră de tip Tanagra, sculptură în parc (de remarcat că urbanismul în epoca elenistică și-a asumat o sferă largă, de unde și dezvoltarea deosebită a sculpturii decorative) O caracteristică nouă remarcabilă este legată de această direcție a artei - curiozitatea pentru detaliile cotidiene, pentru diversitatea vieții de zi cu zi, într-un cuvânt, pentru ceea ce mai târziu a început să fie numit „gen” Încep să înfățișeze de bunăvoie copii, bătrâni, servitori, străini, diverse episoade cotidiene Dar aceasta este mai mult curiozitate decât pătrundere autentică Cunoscutele statui elenistice ale unor bătrâne purtătoare de provizii, bătrâni pescari cu corpuri sclerotice flăcătoare și o bătrână beată au fost considerate de unii cercetători a fi manifestări ale „realismului antic” Acest lucru nu este adevărat: în cadrul antichității, conceptul de realism, ca expresie a adevărului profund (nu extern) al epocii, este mai puțin potrivit pentru astfel de lucrări decât, să zicem, pentru sculptura altarului din Pergamon Sunt prea superficiali pentru asta, „etnografici”, le lipsește puterea generalizării figurative Până acum, aceasta este doar o acumulare, o bâjbâială după material nou, neobișnuit pentru artă, care în antichitate nu a primit niciodată o generalizare pe scară largă Acest tip de material a fost stăpânit intern, experimentat cu adevărat doar de arta, în special de sculptură, din Evul Mediu ARTĂ ANTICĂ Astfel, ceea ce este fundamental inovator în elenism este dat, parcă, într-o schiță preliminară, nu dezvoltat într-un sistem artistic nou și integral Elenismul și clasicii Comparația lor confirmă încă o dată ideea lui Marx despre dezvoltarea neuniformă a artei, despre frecventa discrepanță dintre progresul economic și cel artistic În cadrul vechiului sistem sclavagist, trecerea de la statele-polis autonome la marile state centralizate ale epocii elenistice a fost, fără îndoială, un progres Structura politicii corespundea doar perioadei timpurii a sclaviei, când modul de producție sclavagist nu determina încă pe deplin întreaga economie a țării Pe măsură ce producția a progresat, pe măsură ce domeniul de aplicare al politicii a devenit mai restrâns, a fost nevoie de extinderea politică, consolidarea puterii centralizate și extinderea granițelor Era o creatură elenă perioada stică a istoriei antice În știință și producție, civilizația elenistică a făcut un mare pas înainte Cu toate acestea, în artă, ea a rămas studentă a Greciei clasice - mai versatilă, dar mai puțin profundă decât un profesor De ce? De ce polisul democratic, nefiind punctul cel mai înalt al dezvoltării sociale și economice a formației sclavagiste, s-a dovedit a fi punctul cel mai înalt al dezvoltării sale artistice? Aparent, acest lucru se explică prin faptul că în mișcarea și schimbarea formelor politice ale sclaviei antice a existat un moment - unul relativ scurt - în care aceste forme au fost modelate într-o anumită (istoric, bineînțeles, limitată) similitudine și anticipare a stăpânirea oamenilor Acest moment a coincis cu înflorirea culturii artistice - nu a coincis întâmplător Acesta este, parcă, un indiciu pentru secolele și generațiile viitoare ale acelor înălțimi viitoare pe care arta, în întregime populară, le va putea atinge cândva ROMA ANTICĂ În paralel cu prosperitatea centrelor elenistice din Occident, puterea militară a Romei a crescut - mai întâi o mică republică oligarhică pe malul Tibrului, apoi stăpâna întregii Italiei și, în cele din urmă, o putere uriașă care a înghițit întreaga lume Mediterana, întreaga lume antică Căderea Cartaginei în î Hr e a fost un moment de cotitură: din acel moment, Roma a luat stăpânire pe Grecia „Grecia capturată și-a învins cuceritorul necult” (Horace) Acest lucru este foarte precis Mândra Roma, neclintită și aspră în lupta pentru dominația lumii, și-a plecat ascultător capul în fața marii culturi grecești Propria tradiție artistică a romanilor era destul de slabă; banda lor Mitologia primordială, spre deosebire de greacă, este urâtă și prozaică Roma a acceptat și a asimilat întregul panteon al zeităților grecești, dându-le doar alte nume: Zeus a devenit Jupiter, Afrodita a devenit Venus, Ares a devenit Marte etc După ce a devenit un stat puternic, Roma și-a creat propria literatură, datând însă din greacă origini, dar puternice și egoiste În artele plastice, originalitatea Romei s-a manifestat mai puțin: artiștii romani nu au continuat atât tradițiile grecești, cât au reprodus și copiat cu sârguință modele grecești Încă de la început, cultura romană a adăpostit semințele declinului, deoarece Roma deținerea de sclavi a fost ultimul act din istoria deținerii de sclavi LUMEA ANTICA ARTĂ ANTICĂ Aug gura-imparat î Hr Bustul lui Filip Arabul - a unei societăți sociale – a pășit pe scena când contradicțiile acestei societăți au atins o acuitate amenințătoare Chiar și atunci când Roma se afla la apogeul gloriei, adică în perioada republicii târzii și a imperiului timpuriu al lui Augustus (sfârșitul secolului I î Hr - începutul secolului I d Hr ), apoi sub antonini (secolul II), în arta lui era mai mult o strălucire exterioară decât măreția adevărată Măreția Romei a fost susținută artificial de baionetele legionarilor Statul a fost zguduit continuu de revolte formidabile ale sclavilor, începând cu celebra răscoală a lui Spartacus S-au contopit cu revoltele din provincii, presiunea triburilor barbare la granițele exterioare a crescut, iar depravarea elitei romane, criminalitatea împăraților, ororile regimului terorist sub Iulius-Claudius, conspirațiile palatului și intrigile au ajuns o astfel de criză formează că „declinul Romei” nu este fără motiv considerat un simbol al tot felul de timpuri publice minciuni și putreziciune A început agonia sistemului sclavagist, iar acest sentiment al „începutului sfârșitului”, al prăbușirii inevitabile iminente, a slăbit și a înăbușit magnifica cultură romană cu mult înainte de prăbușirea finală Arta romană a învățat devreme să măgulească și să se prefacă Deja în statuile eroizate ale lui Augustus, înfățișat ca un comandant republican (deși în realitate Augustus a fost un împărat, păstrând doar aspectul și numele formelor republicane de guvernare), întinzându-și teatral mâna către trupe, există un fast încordat și o minciună Iar portretele nesemnificativului împărat Commodus în forma lui Hercule, cu bâta și pielea de leu pe umeri, sau Nerva în chipul lui Jupiter, sunt deja în mod clar false și deliberate Când egiptenii și-au înfățișat faraonii sub forma unui zeu, nu era nimic respingător în asta, LUME ANTICĂ minciuni Pentru că în idealurile estetice ale antichității orientale, triada „Dumnezeu – Rege – Erou” era cu adevărat indisolubilă Atunci a fost o „amăgire istorică mondială”, credeau ei în ea În Roma imperială, ei nu mai credeau deloc în astfel de lucruri și, în general, credeau puțin în nimic: gândirea filozofică rătăcea febril, înclinând cel mai de bunăvoie către supunerea jalnic de ironică față de soarta oarbă propovăduită de stoici Viciile împăraților nu erau un secret pentru nimeni; romanul Tacitus, „ flagelul tiranilor ” i-a descris în termenii cei mai sinceri și energici Cu toate acestea, prestigiul puterii bazate pe forța militară trebuia menținut în toate modurile posibile și nici un conducător cel mai criminal nu avea lipsă de cântăreți și lingușitori Arta plastică a participat și ea la aceste glorificari pompoase Dar totuși, era doar pe jumătate fals, iar sub acoperirea lingușirii oficiale s-a văzut nemilosirea „taciciană” a unei priviri lipsite de iluzii Chiar și în portretele „eroizate” menționate există o inconsecvență ciudată Dacă eliberați mental portretul lui Nerva de atributele sale divine - poza lui Jupiter, trunchiul idealizat pe jumătate gol, coroana - va rămâne o față încrețită, crudă, cu colțurile buzelor coborâte, fața destul de neplăcută a unui bătrân Aceasta este adevărata lui față Iar în portretele cu bust, mai puțin formale, sobrietatea dură a caracterizării este și mai evidentă și izbitoare În acest sens, portretul sculptural roman este un fenomen remarcabil în felul său Nu arată nici egiptean, nici grec - în acest gen, romanii au adus o contribuție complet deosebită la istoria artei; portretul este cel mai bun pe care l-au creat Să ne uităm la Vitellius zdrobit și flasc (a fost Amfiteatrul Flavian din Roma (Coliseum) anii - s-a așezat pe tron și a fost aruncat în Tibru de soldații răzvrătiți), pe bancherul răpitor Jukund cu urechile sale proeminente, pe doamna siriană cu o coafură rafinată și o privire melancolică tulbure, asupra ferocei și bănuitoarei Caracalla, pe nepoliticul ca un soldat, Filip Arabul, și în sfârșit pe un portret al Ermitului al unui roman necunoscut, atât de caracteristic și „firesc” încât ni se pare că am întâlnit-o undeva pe această persoană Vorbind în limbajul conceptelor moderne, s-ar putea spune că portretele romane sunt naturaliste, mai ales cele de mai târziu, secolul al III-lea Detaliile fețelor sunt arătate ca într-o lumină strălucitoare și nemiloasă, nimic nu a fost ascuns: din ARTA ANTICA pliuri de grăsime în exterior, pungi sub ochi, miriște pe bărbie prost ras Acest „naturalism” are propriul său adevăr – adevărul epocii Portretele romane, cu imparțialitatea celei mai exacte oglinzi, vorbesc despre profunzimea crizei trăite, despre criza conștiinței sociale însăși și, în consecință, despre criza artei Uneori, aceste portrete produc o impresie ciudată Ei par uimitor de vii, înaintea noastră sunt oameni autentici Dar simțim că aceștia sunt oameni a căror existență este lipsită de un nerv vital vital Pot arăta puternici și energici sau, dimpotrivă, slabi și letargici, frumoși sau urâți noi, cruzi sau buni, în esență, fără să ne spunem „da” sau „nu” Idealul etic și estetic se pierde în viața însăși și, în consecință, și în artă Cei mai buni oameni ai Romei, cărora le aparținea împăratul-filozof Marcus Aurelius, erau clar conștienți de acest lucru Marcus Aurelius a consemnat printre aforismele sale: „Timpul vieții umane este un moment; esența sa este un flux etern; senzația este vagă; structura întregului corp este perisabilă; sufletul este instabil; soarta este misterioasă; faima nu este de încredere Și totuși ce ironie! Marcus Aurelius, filozof stoic, fatalist, unul dintre gânditorii preferați ai lui Lev Tolstoi, timp de douăzeci de ani LUME ANTICĂ Panteonul din Roma Interior Pe la a condus un imperiu în descompunere, a purtat războaie, a rezistat atacului barbarilor de la granițele romane - într-un cuvânt, a jucat un „rol” străin pentru el, și-a îndeplinit o „datorie”, al cărei sens i se părea instabil, vag , nesigur Pare un paradox trist faptul că acestui împărat neeroic i s-a ridicat un monument ecvestru – primul monument ecvestre care a ajuns până la noi în istoria artei Pe lângă portretul sculptural, arta romană a adus o contribuție semnificativă la cultura mondială prin arhitectura sa Arhitectura romană nu poate fi comparată în farmecul artistic cu cea greacă, dar este grandioasă, foarte eficientă și, prin inginerie și tehnică de construcție, merge cu mult înaintea structurii simple cu grinzi a unui templu grecesc În ea, pentru prima dată, apare designul bolților Tipurile de clădiri romane sunt variate, cele laice nu sunt mai puțin semnificative decât cele de cult, iar multe dintre ele s-au înființat în arhitectura mondială de secole Acesta este, de exemplu, un tip de bazilică cu tavan boltit, care a stat ulterior la baza bisericilor creștine (la Roma, bazilica era o clădire seculară); acestea sunt apeducte puternice - poduri de piatră cu mai multe niveluri care transportă conducte de apă; acestea sunt arcuri de triumf magnifice ridicate în cinstea victoriilor militare În secolele I și II a fost construit faimosul Colosseum - un amfiteatru care găzduiau zeci de mii de spectatori, unde aveau loc lupte de gladiatori și momeli de animale, și o grandioasă rotondă cu cupolă - Panteonul, „templul tuturor zeilor”, în secolele I și II care pentru prima dată accentul figurativ a fost transferat din exterior în interiorul spațiului templului Construită cu toate aceste clădiri, bogate în monumente, Roma în secolele III și IV avea un aspect impresionant și luxos În secolul al III-lea, încă se construiau multe - au fost ridicate arcade, băi magnifice, palate Dar, conform ARTĂ ANTICĂ Arcul lui Tit din Roma LUME ANTICĂ Potrivit lui A Blok, „nu mai exista un singur loc dureros pe corpul Imperiului Roman”, iar potențialul său creator se stingea în cele din urmă Chiar și măiestria formală tradițională, cultivată de secole, a dispărut: plasticul antic, trecând prin întregul ciclu de dezvoltare, a degenerat într-un primitiv Doar arta caracteristicilor portretului a fost încă păstrată la o anumită înălțime, dar plasticul în ansamblu demonstrează pierderea simțului formei și al compoziției Formele devin grosiere și înghețate, modelarea volumelor este înlocuită cu crestături grafice în piatră Compozițiile fie sunt vagi și haotice, fie apare în ele o simetrie amorțită primitivă, ca ecourile atavice ale unor etape trecute cu mult timp în urmă Reliefurile sarcofagelor romane târzii dezvăluie un simptom atât de indicativ al declinului compozițional ca „teama de vid” - dorința cu orice preț de a umple întreg spațiul cu o masă continuă de figuri, aproape fără goluri, Sarcofagul din Ludovisi Relief înfățișând bătălia romanilor cu barbarii in ARTĂ ANTICĂ Capul colosului Constantin LUME ANTICĂ Pastor bun Pictura catacombelor din Roma mormântul lui Priscila in ARTA ANTICA unde logica și tectonica construcției dispar Arta, urmând societatea, avea nevoie de schimbări fundamentale, de un aflux de forțe și idei noi pentru renașterea și reînnoirea ei În aceste vremuri de tranziție, Roma a fost copleșită de un val de tot felul de învățături sectare care se înlocuiau și coexistau, școli filozofice epigone, culte mistice venite din Orient Tendința de a stabili monoteismul în locul panteonului zeilor păgâni era foarte puternică: ei sperau într-o singură religie comună întregului imperiu, cu un singur zeu ca mijloc de a păstra imperiul și de a preveni prăbușirea acestuia Și iată - să folosim din nou cuvintele figurative ale lui Blok - „prin sunetele maiestuoase și uscate ale trâmbițelor romane, prin zgomotul feroce și discordant al armelor germane, se auzea deja un al treilea sunet din ce în ce mai clar, care nu semăna nici cu unul, nici cu cel alte; multă vreme, două-trei secole, acest sunet a fost înăbușit, care a fost în cele din urmă destinat să acopere toate celelalte sunete Blok vorbește despre religia creștină Locul de naștere al creștinismului a fost Iudeea elenistică Ideile de mesianism și de ură față de „marea curvă”, Roma, au apărut în diferite secte evreiești: a fost la început „religia sclavilor și a liberților, a săracilor și a popoarelor fără drepturi, cucerite sau împrăștiate de Roma” Este clar că guvernul roman a persecutat la început aceste secte asociate cu mișcarea de eliberare din Iudeea Dar în viitor, situația se schimbă Revolta evreiască a fost înăbușită și învinsă, iar lucrările creștine din secolul al II-lea - „Epistolele” și „Evangheliile” apostolice, în contrast cu „Apocalipsa lui Ioan” timpurie Bloc A Colectare op în volume, vol M , , p - Marx K , Engels F Soch , v , p deja plin de spiritul loialității față de Roma, față de sclavie Motivele persecuției creștinilor dispar, dar avantajele învățăturii creștine pentru Roma devin din ce în ce mai evidente Aceasta a fost o astfel de doctrină care i-a îndemnat pe sclavi să-și slujească stăpânilor nu de frică, ci din conștiință, în mod conștient (asta se spune direct în scrisoarea Apostolului Pavel); o astfel de doctrină, care, deși a introdus conceptul de egalitate ideală a oamenilor în fața celei mai înalte puteri spirituale - Dumnezeul unic și milostiv - și dând astfel un fel de satisfacție morală claselor inferioare, în același timp nu a încălcat inegalitatea pământească a slujitorilor și stăpânilor În plus, creștinismul a satisfăcut nevoia de a instaura monoteismul În cele din urmă, ideile sale s-au dovedit a fi apropiate și legate de cele care, independent de creștinism, s-au dezvoltat în rândul gânditorilor antici târzii: printre Seneca și Epictet, printre neoplatoniști Toate acestea au determinat legalizarea creștinismului în lumea antică și adoptarea lui, în secolul al IV-lea, ca religie de stat O problemă inevitabilă a apărut înaintea agonisitoarei lumi sclavagiste: sclavia a devenit o frână a dezvoltării producției, purtătoarea tuturor bacililor de decădere și declin Pentru ca munca sclavilor să fie productivă, ei trebuie să fie parțial liber - așa a fost rezolvată problema economic, a fost rezolvată chiar de istorie Pentru ca sclavii să continue să asculte de stăpâni, este necesar să-i prezinți pe stăpânii înșiși ca sclavi ascultători ai lui Dumnezeu, unul pentru toți, dând putere pământească - așa a rezolvat religia problema În ceea ce privește arta, în consecință, ar fi trebuit să aibă loc în ea o schimbare a idealului antic învechit, o încălcare a armoniei fizicului și spiritual, o dezmembrare a acestor principii și opoziția spiritualului cu materialul ca nemăsurat mai înalt Acest lucru reflectă indirect LUME ANTICĂ A condus la procese istorice destul de precise legate de lupta de clase și a deschis câteva căi noi pentru artă Totuși, arta nu putea depăși granițele „umanului”, dar putea, chiar și cu prețul pierderii armoniei străvechi, să pătrundă în acele straturi de „uman” care au rămas ascunse pentru arta antică Cum s-a întâmplat acest lucru - arată istoria ulterioară a artei În limitele societății de sclavi, arta creștină nu a spus încă un cuvânt nou strălucitor Acesta este încă doar un compromis între spiritismul creștin și formele antice grosolane, schematizate Se simte în picturile timpurii ale catacombelor creștine și în lucrările secolului al IV-lea, când a fost legalizat creștinismul În portretele de mai târziu, pe chipurile dure, „brutale” ale împăraților romani, apar dintr-o dată ochi ciudat de mărit, privind cu privirea fixă (vezi portretul lui Constantin, portretul lui Maximin Daza) Motivele tradiționale ale mitologiei antice sunt interpretate ca simboluri și amestecate cu noul simbolism creștin: în picturile catacombelor există pești - simbol al botezului și un porumbel - simbol al păcii, iar Orfeu, îmblânzirea animalelor cu muzică - o simbol al lui Hristos, „prinderea sufletelor” Figura unui tânăr care poartă o oaie pe umeri, motiv cunoscut de mult în arta plastică antică, se dovedește acum a fi prima imagine a lui Hristos, „Păstorul cel Bun”, adică, din nou, un simbol Această „simbolizare” a imaginilor plastice le îndepărtează sensul expresivității lor plastice reale, anulează acel mare principiu al „asemănării vieții” pe care a crescut și a înflorit arta antică Dar nu a fost găsit niciun alt principiu, iar „asemănarea vieții” este păstrată prin inerție, acum ca ceva formal Prăbușirea Imperiului Roman a continuat La sfârșitul secolului al IV-lea și în secolul al V-lea are loc o „mare migrație a popoarelor” - trecând Dunărea, pe teritoriul imperiului s-a stabilit un mare trib de oameni gata; goții înaintează, peste tot întâlnind sprijinul sclavilor răzvrătiți și al popoarelor înrobite de Roma Hoardele de huni nomazi străbat imperiul ca un vârtej distructiv Vizigoții, apoi vandalii capturează și jefuiesc Roma însăși În , lovitura finală a fost dată Romei, iar puterea a trecut în mâinile echipelor de barbari Această dată marchează sfârșitul Imperiului Roman de Apus Imperiul Roman de Răsărit a continuat să existe Dar istoria ei și istoria artei ei aparțin deja unei noi ere, unei noi ere în istoria omenirii EVUL MEDIU w km V TRAI Evul Mediu este o mare epocă a istoriei omenirii, o perioadă de aproximativ o mie de ani, din secolele al V-lea până în secolele al XV-lea (cadru cronologic, desigur, este aproximativ), când sistemul feudal domina lumea Nu mai este proprietarul de sclavi și sclavul, ci stăpânul feudal și iobagul reprezintă principalele clase de feudalism epoca, principalul focar al contradicțiilor sale Iar trecerea la feudalism, dezvoltarea și dispariția lui au avut loc la diferite popoare în moduri diferite, inegal și complex, într-o mare varietate de variante istorice Această diversitate se reflectă în cultura artistică multiforme a Evului Mediu buni samariteni Detaliu Vitraliul catedralei din Chartres ARTĂ BIZANTIN În secolul al IV-lea, Imperiul Roman s-a rupt în două părți independente, fiecare având propriul său împărat, Apusul și Estul Capitala părții de Est a fost Constantinopolul, fondat de împăratul Constantin pe locul fostei colonii grecești a Bizanțului Bizanțul a rezistat furtunilor din secolul al V-lea și a supraviețuit, după căderea Romei, ca „imperiu al romanilor” În secolul al VI-lea, sub împăratul Iustinian, ocupa un teritoriu vast (până și Italia a fost recucerită pentru scurt timp) și, în comparație cu vecinii săi, state barbare primitive, era o țară maiestuoasă și strălucitoare, cu un aparat complex de administrare a statului și foarte dezvoltată diplomaţie Trecerea de la sclavie la feudalism a avut loc în Bizanț treptat, fără cataclisme bruște Bizanțul și-a menținut prestigiul internațional nu numai prin măsuri militare, ci și prin trucuri diplomatice - a manevrat, mituit, a aplicat principiul „împarte și cuceri”, și-a uimit vecinii cu măreție impunătoare Aspectul impunător al Constantinopolului, flota sa puternică, structurile arhitecturale magnifice, splendoarea orbitoare a ceremonialului curții și a slujbelor bisericești au acționat irezistibil Biserica San Vitale din Ravenna Interior lu Regele ostrogot Atanaric, în vizită la Constantinopol, a exclamat: „Fără îndoială, împăratul este un zeu pământesc și cine îndrăznește să se ridice asupra lui va fi el însuși vinovat de vărsarea propriului sânge” În zorii Evului Mediu, Bizanțul a rămas singurul gardian al tradițiilor culturale elenistice Dar trebuie amintit că arta antică târzie sa mutat departe de fundamentele sale clasice grecești A absorbit elemente ale artei Egiptului, Siriei, Iranului și a fost un aliaj complex A fost influențată de culte orientale, învățături mistice, simboluri creștine și, rămânând antropomorfă, și-a pierdut multă vreme claritatea și integritatea viziunii clasice asupra lumii Bizanțul, la rândul său, a transformat această moștenire a antichității târzii, creând un stil artistic care aparținea deja în întregime spiritului și literei Evului Mediu Mai mult decât atât, dintre toată arta europeană medievală, bizantină a fost cea mai „creștină ortodoxă” În cultura artistică bizantină se îmbină două principii: spectacolul magnific și spiritismul rafinat Poate părea că aceste lucruri sunt greu compatibile: la urma urmei, spiritismul în vrăjmășia sa primordială cu sentimentele EVUL MEDIU senzualitate, iar spectacolul colorat de lux este senzual din totdeauna Însă originalitatea artei bizantine constă în faptul că le-a combinat pe ambele într-un singur sistem artistic, strict normativ, canonic, impregnat de spiritul ceremonialului solemn și misterios Arta, în special arta plastică, este senzualistă prin însăși natura sa Nu cunoaște nicio altă cale către experiențele spirituale, cu excepția celei care trece prin percepția senzorială și, prin urmare, indiferent de ideile de altă lume, metafizice sau speculative pe care încearcă să le întruchipeze, nu poate renunța la sensibilitate Aceasta este condiția existenței sale Iar justificarea pentru unirea ilegală a principiilor senzuale și suprasensibile a fost întotdeauna găsită, într-un fel sau altul Popoarele antice nu aveau nevoie de o astfel de justificare, pentru că în general ei nu cunoșteau dualismul spiritului și trupului – religia lor era ea însăși impregnată de senzualitate, nu se gândeau la zeii lor altfel decât în formă corporală Dar creștinismul a adus cu sine dualismul – sau mai degrabă, a legitimat și a introdus în sistem decăderea regulată din punct de vedere istoric a monismului timpuriu, naiv, al viziunii asupra lumii Zeii au părăsit Olimpul - au devenit ființe pur spirituale, libere de legăturile cărnii Și aici deja arta plastică a trebuit să își caute justificări A găsit-o: frumusețea materială a început să fie privită ca un simbol, ca o reflectare a unei alte frumuseți, suprapământene, ca o imagine condiționată a „arhetipului” divin Creștinismul, de altfel, nu a respins complet trupul - a permis posibilitatea „spiritualizării” acesteia, trecerea la o stare incoruptibilă A recunoscut învierea trupească a morților Augustin, unul dintre primii filozofi ai creștinismului, a afirmat: „La învierea sub- ARTA BIZANTIANĂ Hristos este păstorul cel bun Mozaic al mausoleului lui Galla Placidia din Ravenna Mijlocul secolului al V-lea Biserica Sf Sofia la Constantinopol Interior - stația trupurilor noastre, oricât de descompusă, va fi pe deplin reunită ” S-au gândit niște corpuri speciale, „etereice”, dar totuși corpuri asemănătoare cu cele pământești Însăși dogma despre întruparea lui Hristos sub formă de om era, parcă, o afirmare a simbolismului „divin” al trupului pământesc, un compromis poetic între „lumea de sus” și „lumea de jos” Arta bizantină, în felul ei, s-a hrănit cu acest compromis al învățăturii creștine Sclipici și splendoare, aur și marmură, colorat și strălucire - totul s-a dovedit a fi potrivit, ca simbol al fericirii spirituale Și, în același timp, acest lux, acest spectacol rafinat corespundeau atât de bine întregului stil „pământesc” al Imperiului Roman de Răsărit, gusturilor celor bogați, cunoscători în plăcerile curții Constantinopolului Însuși ceremonia de închinare, săvârșită în templele bizantine, a fost un exemplu al celor mai subtile vremuri a lucrat „artă simbolică” Biserica bizantină a fost numită de contemporani „un teatru necorporal și spiritual” Când ambasadorii prințului Vladimir de Kiev în secolul al X-lea au vizitat Constantinopolul (cum se numea Constantinopolul în Rusia) pentru o slujbă în Catedrala Sf Sofia, ei, după cum spune cronica, nu știau dacă sunt pe pământ sau în cer Potrivit legendei, acesta a fost unul dintre motivele pentru care Rus a adoptat creștinismul după modelul bizantin, și nu cel occidental Se pare că ambasadorii au fost atât de puternic impresionați nu doar de ritualul liturgic, ci și de templul în care a fost săvârșit, celebra Hagia Sofia a Constantinopolului Acest templu, care a fost mult timp considerat un miracol al artei, a fost construit în secolul al VI-lea de arhitecții malodzieni Anfimy și Isidore În primul rând, să vorbim despre formele arhitecturale ale bisericilor creștine medievale în general S-au schimbat foarte mult din cele mai vechi timpuri EVUL MEDIU ARTA BIZANTIANĂ Împăratul Constantin cu suita Mozaic în Biserica San Vitale din Ravenna Fragment - Captură grozavă Mozaic al Bisericii Sant'Apollinare Nuovo din Ravenna mi În templele antice de tip clasic, soluția lor plastică externă a jucat un rol foarte mare, iar spațiul interior a jucat un rol foarte mic Înăuntru, în amurg, era o statuie a unei zeități, iar toate ritualurile și festivitățile aveau loc afară, în piață Scopul bisericii creștine este altul: ea este concepută nu ca sălaș al lui Dumnezeu (pentru că, până la urmă, Dumnezeul creștin este trupesc; icoana nu este Dumnezeu însuși, ci doar simbolul său), ci ca un loc în care o comunitate dintre credincioși se adună pentru a participa la Sacrament Organizarea spațiului interior devine sarcina principală a arhitecților, iar aspectul clădirii se rezolvă, mai degrabă, ca un derivat, ca o cochilie Mai mult, spațiul interior al bisericii trebuie să îndeplinească multe cerințe: să fie încăpător, să fie convenabil pentru îndeplinirea ritualului, EVUL MEDIU delimitează locurile clerului și „turmei”, alocă un loc special pentru altar și, în final, întruchipează simbolismul care pătrunde în fiecare detaliu arta creștină bisericească Două forme arhitecturale au predominat în arhitectura bisericii: bazilică și cu cupolă în cruce Bazilica este o clădire în plan dreptunghiular și alungită în lungime, împărțită în trei, cinci sau chiar mai multe nave longitudinale; nava mijlocie este de obicei mai lată și mai înaltă decât cele laterale În partea de est a bazilicii, care se termină într-o pervaz semicircular (abside), a fost amplasat un altar, în partea de vest - o intrare Naosele longitudinale erau străbătute de un transept, situat mai aproape de capătul estic și ieșind din ambele părți, astfel încât clădirea avea forma de cruce, principalul simbol al creștinismului Un alt tip de construcție a templului - cu cupolă în cruce, - aparent, are rădăcini estice Aceste clădiri sunt cel mai adesea în plan pătrat, cu patru stâlpi interni masivi care împart spațiul în nouă celule încadrate de arcade și susțin o cupolă centrală Domul simbolizează bolta cerului Bolile semicilindrice adiacente cupolei, intersectându-se, formează și ele o cruce, dar echilaterală Ulterior, în Europa de Vest s-a înființat tipul de biserică-basilică, iar în Bizanț propriu-zis și în Orient a predominat al doilea tip; Templele rusești sunt, de asemenea, o varietate a acesteia Dar, într-un fel sau altul, toate clădirile religioase creștine din Evul Mediu, cu toată diferența lor, cu toată diferența de stiluri, tehnici, decor, se apropie de unul dintre aceste tipuri de bază - bazilica sau dom-centric Templul Sophia din Constantinopol este un exemplu de combinație rară și strălucit rezolvată a ambelor principii constructive, adică planul bazilicii cu tavan cu cupolă Acest templu nu pare prea mare din exterior, dar în interior impresionează prin spațialitate, aerisirea unui dom gigantic ( de metri în diametru), parcă zburătoare, și bogăția aspectelor sale Cupola centrală a Sofiei este susținută pe două laturi de două semidomuri inferioare, iar acestea, la rândul lor, au fiecare încă două semidomuri mici Astfel, întregul spațiu alungit al navei mijlocii formează un sistem de forme sferice crescând în sus, spre centru, și trecând lin una în alta Centrul lor, adică spațiul de sub cupola principală mare, este clar accentuat, toată mișcarea se repezi spre el Aici, în spațiul de sub cupolă, se afla un amvon decorat cu pietre prețioase și aveau loc tainele de cult, iar publicul era așezat, ca la loji, în navele laterale cu două etaje, despărțite de cea din mijloc prin rânduri de coloane Este interesant să comparăm impresiile martorilor oculari asupra Catedralei Sophia cu impresia făcută de peripterul antic Când se contemplă, de exemplu, Partenonul, designul său este destul de clar pentru privitor, în toată logica sa simplă, iar templul Sofiei i se părea contemplatorului ceva de neînțeles și, după cum spune un contemporan, creat „nu prin puterea omului, ci prin voia lui Dumnezeu” În primul rând, un astfel de sentiment s-a născut când ne uităm la cupolă În cuvintele aceluiași contemporan (Procopie din Cezareea), „se pare că nu se sprijină pe o structură solidă, ci, datorită lejerității structurii, acoperă acest loc cu o emisferă de aur coborâtă din cer Toate acestea, dincolo de orice probabilitate, combinate cu pricepere în înălțime, combinate între ele, sunt în aer ” De ce se pare că grosul auriu al cupolei atârnă în aer? sec- ARTA BIZANTIANĂ ' н f +Zt±IHnt?YCC Hristos între împăratul Constantin Monomakh și împărăteasa Zoya Mozaicul Bisericii Sf Sofia la Constantinopol - Problema aici este că cei patru stâlpi puternici care poartă cupola, pe care se sprijină călcâiele arcadelor, rămân aproape invizibili pentru privitor Sunt mascați cu pricepere de pereți despărțitori subțiri și sunt percepuți pur și simplu ca piloni Numai arcurile și pânzele sunt clar vizibile - triunghiuri sferice între arcade Aceste pânze cu baza lor largă formează un cerc - baza cupolei, iar cele înguste sunt întoarse în jos Acest lucru creează un sentiment înșelător că cupola se ridică ușor, susținută doar de pânze Este sporit și de faptul că de-a lungul întregii baze a cupolei există ferestre amplasate una lângă alta - un cerc de lumină aproape continuu, ca și cum ar fi tăiat EVUL MEDIU Hristos Pantocrator Mozaic al absidei catedralei din Cefalu vasul răsturnat al cupolei din matricea arhitecturală Ideile constructive ale arhitecturii au încetat să mai fie sincere, vizuale Se ascund și își propun să creeze iluzia unui miracol, miraculos, de neînțeles De dragul completității, să ne imaginăm, de dragul completității, dantela de marmură albă a capitelurilor, incrustația cu marmură colorată de nuanțe delicate rafinate, strălucirea aurului și mozaicurilor multicolore, cântarea armonioasă a corului , auzită datorită acusticii excelente în toate colțurile templului imens, razele soarelui revărsând de sus și luminând puternic spațiul de sub dom, lăsând în amurg ocolitoare laterale Undeva în aceste ocoliri, ambasadorii ruși au stat în urmă cu o mie de ani, uluiți și fascinați de o priveliște cu adevărat magică Catedrala Sofia a rămas cea mai înaltă realizare a arhitecturii bizantine: nu există nimic egal cu ea a fost creat în următoarele nouă secole din istoria Bizanțului Și cum s-au dezvoltat artele vizuale în aceste secole? Sculptura s-a dezvoltat puțin și numai în mici reliefuri decorative din oase, deși statuile antice au continuat să împodobească străzile din Constantinopol Acest lucru este de înțeles: la urma urmei, principiul plasticității, tangibilității, corporalității vie, atât de important pentru arta antică, mai puțin de toate corespundea viziunii despre lume a imperiului feudal teocratic Bizanțul a onorat antichitatea, a fost mândru de rolul succesorului său, nu a distrus niciodată monumente „păgâne”, dar propriile sale idealuri și aspirații creative au fost diferite Ceea ce a folosit cu adevărat ca punct de plecare a fost tradiția picturii antice târzii (un stil denumit uneori provizoriu „impresionism antic”), care a înflorit mai ales în centrele elenistice estice - în Alexandria, Antiohia, Efes ARTA BIZANTIANĂ Botezul lui Hristos Mozaicul bisericii mănăstirii Daphni Principalele forme ale picturii bizantine sunt pictura monumentală a templului (mozaic și frescă), icoane, miniaturi de carte Cele mai remarcabile sunt mozaicurile bizantine, cea mai caracteristică creație a geniului bizantin Tehnica mozaicurilor este complexă și necesită o mare îndemânare Mici cuburi multicolore de smalt (un aliaj de sticlă cu vopsele minerale), din care imaginea este așezată pe perete, pâlpâie, sclipește, strălucește, reflectă lumina Mozaiștii bizantini au reușit să extragă efecte picturale magnifice din trăsăturile smaltului, calculând foarte precis unghiul de incidență a luminii și făcând suprafața mozaicului să nu fie destul de netedă, dar oarecum aspră Au luat în considerare și fuziunea optică a culorilor în ochiul privitorului care privește mozaicul de la mare distanță Timpul nu are aproape nicio putere asupra mozaicului maeștrilor antici: atunci când este curățat de praful vechi și funingine, se dovedește a fi la fel de gri luminoase și sonore la culoare, așa cum a fost cu multe secole în urmă Cele mai vechi mozaicuri bizantine se găsesc în templele și mormintele din Ravenna Ravenna, un oraș de pe coasta Adriaticii, a fost cândva capitala regatului ostrogoților, pe atunci un important centru cultural al Bizanțului; acum este doar sălaşul marilor umbre Aici, într-un mausoleu aspru cu pereți groși, se află rămășițele lui Teodoric, primul rege ostrogot Dante este înmormântat aici: la sfârșitul vieții și-a găsit refugiu la Ravenna, aici a absolvit Divina Comedie și, se spune, crângul dens de pini care înconjura orașul l-a inspirat să descrie paradisul Cele mai bune din ciclul de poezii italiene ale lui Blok sunt dedicate orașului muribund al „moartei tăcute”: Tot ce este de moment, tot ce este perisabil, Tu ai îngropat în secole Dormi ca un copil, Ravenna, Veșnicie somnoroasă în mâini Ravenna păstrează un complex unic de pastări bizantine EVUL MEDIU Hristos Pantocrator Mozaic al cupolei bisericii mănăstirii Daphni Vladimir Maica Domnului Pictogramă Prima jumătate a secolului al XII-lea mineri din secolele V-VII, acel moment critic în care Roma și Bizanțul, antichitatea și Evul Mediu s-au întâlnit la răscrucea istoriei Semnul întâlnirii și unirii lor pe termen scurt este mausoleul din Ravenna a lui Galla Placidia, regina bizantină a secolului al V-lea Înghesuit și slab luminat, este împodobit în interior cu mozaicuri uimitoare despre care este greu de spus dacă sunt mai mult despre trecutul elenistic sau viitorul medieval Ele nu au un fundal auriu, așa cum s-a obișnuit mai târziu, ci albastru: figurile de martiri creștini cu draperii antice ies din albastrul dens și strălucitor, peisaje fabuloase ale paradisului cu căprioare aurii și păsări răspândite În luneta semicirculară de la intrarea în mausoleu este înfățișat „Păstorul cel Bun în grădina Edenului” – acesta este Hristos, dar fără barbă și tânăr, amintind de blândul Orfeu al miturilor antice; este înconjurat de oi, luând cu încredere mâncare de la el mâinile Tipul tânărului Hristos („Hristos Emanuel”) este rar în iconografie: așa a fost înfățișat în primele secole ale creștinismului, când ideile antice despre tinerețea veșnică ca atribut al unei zeități nu fuseseră încă înlocuite de către cult dur al „bătrâneții” Un ciclu ulterior de mozaicuri este în biserica San Vitale din Ravenna A fost construită în secolul al VI-lea, când stătea deja Sofia de Constantinopol, și își calcă pe urme în luxul decorului decorativ, în configurații spațiale complexe Printre mozaicurile din San Vitale se numără portretele lui Iustinian și Teodora cu alaiul lor de curte Aici puteți simți deja spiritul ceremonialului bizantin, al formalității, al măreției, ridicat la rangul de suprapământesc, semi-divin Atât la împărat, cât și la soția sa nu există trăsături specifice omului Ei nu stau în picioare, ci vin, nu trăiesc, ci rămân; toate ilustrate au aceiași ochi prea mari, nemișcați ARTA BIZANTIANĂ EVUL MEDIU Pictura bizantină se ridică la cel mai înalt nivel în secolul următor Iată maiestuosii „îngerii puterilor cereşti” ai Bisericii Adormirea Maicii Domnului din Niceea (sec VII) Patru siluete înaripate, cu stindarde și globuri în mâini, îmbrăcate în haine luxoase ale gardienilor de corp, stăteau pe fundalul auriu închis al bolții altarului Fondul auriu a fost întotdeauna folosit de mozaiștii bizantini: a închis spațiul reprezentat fără a perturba planul peretelui și, în același timp, a dat naștere la senzația unui cer auriu care respiră, strălucește misterios Fețele acestor îngeri militanți sunt uimitoare: ei încă amintesc cumva de idealul străvechi al frumuseții - ovale delicate, proporții și trăsături clasice, deși gura lor senzuală devine prea mică, nasul lor este mult mai subțire, iar privirea lor este fixă și, așa cum era, hipnotizant Ele sunt executate într-o manieră fin pitorească, amintește într-adevăr de una impresionistă - cuburi de măsline, roz, liliac pal și alb sunt aranjate ca într-o mizerie, dar în realitate cu un calcul subtil: la distanță se îmbină și creează iluzia unui chip viu delicat În fața noastră este un exemplu perfect de „senzualitate spiritualizată” Dar în zadar am aplica îngerilor de la Nicee criteriile de expresivitate care ne sunt familiare și am încerca să înțelegem „ceea ce exprimă ei” Fie nu exprimă nimic (adică nimic specific, legat de experiența reală), fie prea mult și prea general Spiritualitatea lor este nepasională, la fel cum senzualitatea lor este necorporală Și totuși astfel de imagini li s-au părut gardienilor creștinului Această biserică a fost distrusă în timpul războiului greco-turc din - Doar fotografii și fragmente de mozaicuri au supraviețuit Evadare în Egipt Mozaic al bisericii Kahriye-Jami din Constantinopol Începutul secolului al XIV-lea ortodoxia este prea materialistă Partidul iconoclast, influent la curtea Constantinopolului, s-a răzvrătit împotriva reprezentării generale a lui Dumnezeu și a sfinților în formă umană, văzând în aceasta o relicvă a idolatriei În secolul al VIII-lea, aceste opinii au predominat: în Bizanț și provinciile sale, icoanele și orice imagini antropomorfe ale zeității au fost interzise printr-un edict oficial Motivele pentru aceasta au fost în principal politice: puterea imperială se temea de întărirea excesivă a feudalilor monahali, și anume, mănăstirile erau fortăreața cinstirii icoanelor Perioada iconoclasmului a durat peste o sută de ani Dacă s-ar fi păstrat monumentele artistice din acea vreme, am fi avut o ocazie interesantă și rară de a observa dezvoltarea artei laice, nereligioase, într-un stat teocratic medieval Potrivit surselor, energia artistică era îndreptată la acea vreme spre crearea nu numai de ornamente și embleme simbolice non-picturale, ci și de peisaje, animale ARTA BIZANTIANĂ nykh, păsări, precum și picturi murale care înfățișează curse la hipodrom, spectacole de teatru și „scene satanice” similare, așa cum au fost numite de susținătorii indignați ai venerării icoanelor Dar toate aceste picturi nu s-au păstrat Au fost complet distruse de oponenții iconoclasmului, după ce venerarea icoanei a fost restaurată în secolul al IX-lea Și, la rândul lor, iconoclaștii au distrus multe icoane în anii domniei lor Așadar, conflictele politice și fanatismul cu două tăișuri de ambele părți au ruinat arta fără sens Venerarea icoanei a fost restaurată, dar a fost stabilită ideea de a recrea „prototipul divin”, „arhetipul” în icoană Stilul artei bizantine a devenit din ce în ce mai strict și mai canonic Bizanțul a dezvoltat toate aceste „prototipuri” - scheme iconografice permanente, de la care nu trebuia să se abată atunci când înfățișează subiecte sacre Aceste scheme au trecut mai târziu în pictura icoanelor rusești și, parțial, în arta medievală occidentală, deși acolo aplicat mult mai liber și rapid schimbat Să ne referim la concluziile experților V N Lazarev scrie: „Într-un stat atât de centralizat precum era Bizanțul, arta s-a dezvoltat în moduri complet diferite decât în Occident Fără a experimenta presiunea guvernului central, Occidentul feudal a trăit o viață artistică extrem de diversă În Bizanț, s-a observat o imagine complet diferită Aici, toată viața spirituală se afla sub controlul cel mai strict al statului, care suprima fără milă orice gând de opoziție, orice inovație, orice tendință teologică liberală [ ] Este firesc ca activitățile artiștilor să fie supuse celei mai stricte reglementări Orice inovație a fost acceptată numai după ce a fost permisă de către instanță și biserică Personalitatea artistului s-a retras complet în fundal înaintea clientului Pe monumentele bizantine și în documente, numele artistului nu apare aproape niciodată, dar foarte des există nume ale acelor persoane care EVUL MEDIU pentru care au fost executate aceste monumente Artistul bizantin se afla la nivelurile inferioare ale ierarhiei sociale și, prin urmare, părea să spună în cuvintele lui Ioan Damaschinul: „Nu voi spune nimic despre mine” Ciclurile mozaice din secolele XI-XII (pe vremea dinastiei Comnenos), de exemplu, în mănăstirea Daphne (lângă Atena) sau în Cefalu (în Sicilia), sunt exemple de stil bizantin matur, terminat Aici domnește un sistem ierarhic strict stabilit de aranjare a parcelei, menit să ilustreze principiile principale ale creștinismului Conform acestui sistem, în cupolă (sau în conca absidei, dacă nu era cupolă) se afla întotdeauna o imagine mare de jumătate de lungime a lui Hristos Pantocrator (Atotputernicul), în absidă - figura Maicii Domnului , cel mai adesea de tip Oranta, adică rugăciunea cu mâinile ridicate; de o parte și de alta, ca niște gărzi, se află figurile arhanghelilor, în nivelul inferior - apostolii, pe pânze - evangheliștii, pe stâlpi - Buna Vestire, pe pereții transeptului - scene din viața lui Hristos și Maria, pe peretele vestic - Judecata de Apoi, etc Acest sistem canonic a fost foarte atent și cu mult gust legat de arhitectura bisericii, de sistemul de diviziuni arhitecturale În locul soluției picturale anterioare a mozaicurilor din perioada Komnenos, se cultivă o linie și un contur închis Calitatea grafică se remarcă mai ales în mozaicurile din Cefalu Dar chiar și în mozaicurile dafnie mai pitorești, foarte frumoase la culoare, cuburile colorate nu mai sunt „impresionistic” ca la îngerii de la Nicee, ci sunt așezate pe linii egale: o linie verde, una roz lângă, una gălbuie unul lângă el În priceperea matură a școlii de artă din Constantinopol Maica Domnului Hodegetria Mozaic al bisericii Kahriye-Jami din Constantinopol Lazarev VN Istoria picturii bizantine T M -L , , p ARTA BIZANTIANĂ pe lângă patosul spiritualității abstracte, există o minuțiozitate rafinată, bijuterii; se simte o atitudine reverentă față de „sfântul meșteșug” Și meșteșugurile de bijuterii în sine au atins o subtilitate fără precedent Arta emailurilor, incrustațiile de pietre prețioase și sculptura în oase a înflorit Mici icoane au fost realizate folosind tehnica mozaicului, iar cuburile din care erau desenate aveau dimensiunea unui cap de ac Vă puteți imagina ce treabă a fost! În același timp, bizantinii nu au păcătuit cu ornamentație excesivă sau supraîncărcat cu decorațiuni Nobilul simț al proporției și proporției nu i-a trădat Din partea cea mai benefică, „bijuteriile” stilului bizantin s-au reflectat în arta miniaturii cărților Mai ales în miniaturile secolului al XI-lea Mici ca dimensiuni, se disting prin finețea modelului caligrafic Imaginile figurative, chiar în text și în margini, textul în sine, inițialele și capetele ornamentale sunt așezate natural și elegant pe o foaie de pergament și toate împreună arată ca un singur întreg artistic Cu toate acestea, am fi nedrepți față de arta bizantină dacă i-am defini doar astfel esența și sensul pentru noi înșine: tehnică înaltă, măiestrie rafinată, dar monotonă, dominația canonului și spiritualitatea abstractă a chipurilor Nu, mai este ceva în el și dincolo de asta, există și o umanitate ascunsă Nu se simte peste tot, dar poate mai puternic în icoane, care se adresează mai intim unei persoane decât ciclurile monumentale solemne Un exemplu excelent în acest sens este cunoscuta icoană a Maicii Domnului Vladimir, care a fost adusă în Rus' din Bizanţ în secolul al XII-lea şi a rămas cu noi pentru totdeauna Dacă spiritualitatea lui Pantocrator în templul lui Daphne sau stând pe tronul Maicii Domnului din templul Sofia este într-adevăr undeva dincolo de sentimentele reale, atunci Maica Domnului Vladimir este aproape de inima omului Acest lucru nu este împiedicat de severitatea înfățișării ei, de întunericul ochilor ei întunecați și de buzele ei puternic închise Este reținerea în exprimarea sentimentelor care este emoționantă, atât de profundă și atât de înțeleasă Pentru aceasta, arta antică nu a găsit un limbaj Amintiți-vă de statuia antică a lui Niobe: Niobe este amenințată cu moartea copiilor, încearcă să-i protejeze, întreg corpul ei este într-o mișcare emoționată Grecii nu-și imaginau experiențe dramatice fără mișcări violente ale corpului, în timp ce starea de odihnă corporală însemna pentru ei starea de „ethos” – liniște sufletească, uneori doar cu un amestec de ușoară gândire și tristețe Suferința era percepută ca un impuls, un cataclism, o lovitură a sorții Dar o ardere ascunsă, profundă, nu instantanee, dar constantă de durată - arta antică s-a retras înaintea unor astfel de stări spirituale Bizantinul le transmite Calea de la Niobe grecesc la Madona Sixtină se află prin imagini asemănătoare cu Maica Domnului Vladimir În secolul al XIV-lea, sub dinastia Paleologos, arta bizantină a cunoscut o nouă și finală perioadă de creștere Sistemul canonic a fost zdruncinat, arta a fost atrasă spre o mai mare exprimare și libertate Un monument remarcabil al acestui stil „paleolog” este mozaicurile bisericii Kahriye-Jami din Constantinopol „Renașterea paleologului”, așa cum este numită, a început în epoca înfrângerilor militare și politice ale statului bizantin și, poate, parțial datorită acestora În spatele fațadei strălucitoare a „Imperiului Roman” se desfășura de mult timp în mod constant un proces de slăbire și degenerare Bizanțul, „a doua Roma”, a repetat în felul său soarta primei Rome Nu a avut nici pe departe atât de succes pe cât părea EVUL MEDIU Tripticul Harbaviles Relief Fildeş Detaliu secolul al X-lea ARTA BIZANTIANĂ extern Mișcările de opoziție și revoltele țăranilor, poate nicăieri în Europa medievală au fost de un caracter atât de încăpățânat și dramatic ca în Bizanț O luptă continuă se ducea și în vârful societății, între împărat și marii moșieri - di-nat A da onoruri nesfârșite împăratului era plină de ipocrizie Ipocrizia a pătruns în întreaga structură oficială Observând cu încăpățânare decorul exterior, Imperiul Bizantin a devenit din ce în ce mai puțin capabil să reziste dușmanilor externi A purtat războaie constante cu Bulgaria, a fost presată de arabi, începând din secolul XI, a fost supusă invaziilor cruciaților Scriitorul bizantin din secolul al XII-lea, Nikita Akominat, care a descris plin de culoare obiceiurile violente și sălbatice ale cavalerilor occidentali care au jefuit Constantinopolul și i-au profanat „altarele”, în același timp, nu a tăcut despre putrezirea internă a ordinului bizantin „Oamenii occidentali știu de multă vreme că imperiul grec nu este altceva decât un bolnav de băutură”, a remarcat Akominat cu amărăciune Bizanțul și-a pierdut posesiunile una câte una, iar în secolul al XIII-lea chiar a pierdut Constantinopolul și a rămas în micul Imperiu Niceean din Asia Mică Împăratul Mihai Paleolog a revenit din nou la Constantinopol, dar nu mai era posibil să ne gândim la măreția de odinioară și la semnificația internațională Și este firesc ca odată cu slăbirea decisivă a autocrației, ei să piardă autoritatea și dogmele artistice, care a jucat un rol important în autoafirmarea mândră a „a doua Rome” Un vânt proaspăt a pătruns în golurile care se formaseră și au apărut noi căutări artistice Cu toate acestea, ei nu au fost destinați să crească cu adevărat mai puternici și să se dezvolte pe solul Bizanțului care se estompează Nu a fost o coincidență faptul că remarcabilul artist Teofan Grecul a părăsit imperiul, preferând un stat mai tânăr și mai viabil – Rus’, de care și-a legat soarta creatoare În secolul al XV-lea, Bizanțul a căzut sub atacul turcilor Istoria sa s-a încheiat fără glorie, Catedrala Sf Sofia a fost transformată într-o moschee musulmană, arta bizantină a murit Dar „stilul bizantin”, în sensul larg al cuvântului, era larg răspândit dincolo de granițele Bizanțului, deși în fiecare țară se distingea prin originalitate și originalitate Multe state care au înconjurat Bizanțul, au luptat și au făcut comerț cu el, uneori au căzut în sfera sa de influență, într-un fel sau altul și-au perceput tradițiile artistice Astfel, arta bizantină a influențat cultura Bulgariei, Serbiei, sudului Italiei și Veneției, și parțial Armeniei și Georgiei Bizanțul a jucat un rol foarte fructuos în dezvoltarea artistică a Rusiei Antice Meșteșugari bizantini de primă clasă au lucrat la Kiev, Novgorod și Vladimir Elevii lor locali au dezvoltat aceste tradiții în felul lor Când Bizanțul era decrepit, arta rusă medievală era în floarea ei Vom vorbi despre asta mai târziu ARTA MEDIEVALĂ A EUROPEI DE VEST CULTURA FRANCILOR Acum să ne întoarcem mental din nou la începutul Evului Mediu - la secolele V-VIII ale erei noastre, când pe ruinele vechii Rome au apărut state barbare: cele ostrogotice (și apoi lombarde) pe Peninsula Apeninilor, regatul Vizigoții din Peninsula Iberică, regatul anglo-saxon din Marea Britanie, statul francilor de pe Rin și altele Liderul franc Clovis, care s-a convertit la creștinism, și succesorii săi (dinastia merovingiană) au extins granițele statului, i-au împins pe vizigoți și au devenit curând hegemoni în Europa de Vest Dar francii au rămas totuși adevărați „barbari”, o societate de fermieri și războinici care nu cunoșteau nici lux, nici servilism, nici ceremonii de curte, care habar nu aveau de filozofie și științe, care nu știau să citească, care nu apreciau monumentele antice cultură În timp ce suveranii bizantini (basileus) stăteau pe un tron de aur înconjurat de statui aurite ale leilor și păsărilor cântătoare de aur, regii francilor călăreau în căruțe de lemn trase de o pereche de boi, mânați de un cioban Acești „barbari” au făcut o mare faptă istorică: au întinerit și au reînviat lumea Măturând civilizația romană decrepită, terminând Catedrala Notre Dame cu sclavia, au stabilit un sistem (încă prefeudal), în care baza era munca unui țăran liber „Sclavia antică a dispărut, au dispărut cei distruși, săracii liberi, care disprețuiau munca ca pe o ocupație de sclav Între coloana romană și noul iobag stătea un țăran franc liber Clasele sociale ale secolului al IX-lea s-au format nu în contextul decăderii unei civilizații pe moarte, ci în timpul durerilor de naștere ale unei noi civilizații Noua generație, atât stăpâni cât și slujitori, a fost, în comparație cu predecesorii lor romani, o generație de oameni Prin urmare, luăm cuvântul „barbari” între ghilimele: tradiția de mai târziu l-a făcut sinonim cu distrugerea nemiloasă a culturii, iar barbarii adevărați, istorici, nu au fost doar distrugători, ci și fondatorii unei noi culturi După cum spune Engels, ei au pregătit omenirea vest-europeană pentru istoria viitoare Această „generație de soți” avea propria lor artă? Da, una care este tipică sistemului de naștere târzie: artă ornamentală aplicată - decorarea armelor, hamului, ustensilelor, hainelor sub formă de Marx K , Engels F Soch , v , p - EVUL MEDIU Decorarea navei sub forma unui cap de fiare al IX-lea Osenberg de plăci metalice, catarame, pandantive Imaginile animalelor fabuloase au fost țesute în modele complicate (acest stil barbar se numește bestial, sau teratologic, adică monstruos) Cândva, probabil, aceste lucruri au jucat rolul amuletei: lumea părea a fi o bătălie neîntreruptă a animalelor, demonilor, forțelor fantastice, iar războinicul și-a decorat armura cu imagini cu inamici misterioși, neutralizați, transformați într-o jucărie - părea că îi forța să-l slujească Și, desigur, îi plăcea strălucirea metalului, complexitatea modelului, strălucirile sângeroase de granate și rubine pe obiectele din aur Când triburile barbare s-au unit în state și au adoptat religia creștină, arta lor, ca și ordinea lor socială, nu a putut rămâne aceeași Au început să construiască biserici de piatră – mici, aspre, dar adoptând totuși planul bazilicilor romane Au început să-i înfățișeze pe sfinți creștini - la început în vechea manieră teratologică, scufundându-i într-un ornament cravată din snururi împletite și animale bizare Analogiile istorice sunt întotdeauna condiționate și aproximative, dar totuși apare o oarecare analogie între această epocă pre-romană și îndepărtatul „timp homeric”, când cultura primitivă a dorienilor s-a contopit treptat cu rămășițele culturii miceniene distruse Apoi a durat mai mult de un secol pentru a ajunge la o nouă sinteză, iar aceasta a coincis cu formarea finală a democrației sclavagiste A trecut mai bine de un secol înainte ca Europa medievală să-și dobândească propriul limbaj artistic Dar acele secole în care „țăranul franc liber” era figura centrală în sistemul social al Europei de Vest au fost aproape decisive pentru formarea stilului medieval, deși s-a dezvoltat mai târziu „Oamenii”, „folclorul” și arta romanică și gotică își au rădăcinile tocmai în această epocă timpurie a Evului Mediu Dar fructele sunt coapte ARTA MEDIEVALĂ A EUROPEI DE VEST fibula germană al VII-lea câteva secole mai târziu Erau necesare condiții care nu existau în perioada prefeudală: apariția marilor orașe ca centre de meșteșuguri, și posibilitatea profesionalizării artiștilor și prezența unei game largi de clienți Astfel, abia în epoca feudală dezvoltată a apărut o artă medievală complet dezvoltată, dar nu întâmplător au intrat în ea elemente ale conștiinței populare a „barbarilor” liberi și s-au păstrat ferm în ea: motive folclorice, fantezie păgână, epopeea animalelor , dragoste pentru ornamentație strălucitoare, expresie originală Aceasta nu înseamnă că monumente de artă remarcabile nu au fost create în vremurile preromanice Sub Carolingieni (secolele VIII-IX), care au înlocuit dinastia merovingiană, au apărut cele mai interesante fenomene artistice, iar în general epoca carolingiană este profund interesantă prin semnificația ei istorică, istorică și culturală Dar monumentele ei artistice poartă pecetea de instabilitate și incompletă căutări Sunt eterogene, fiecare școală există de la sine, nu simt acea încredere, acea voință cuceritoare, care este radiată de obicei de lucrări de un stil matur matur Arta carolingiană este o artă de tranziție Acum găsim în ea miniaturi care reînvie o tradiție elenistică de lungă durată, cu o interpretare moale, picturală și plastică a unor figuri calme (Evanghelia lui Carol cel Mare de la Aachen), apoi un stil grafic extrem de expresiv (în Evanghelia Ebo), care ne face să amintim aproape Expresionismul german al secolului al XX-lea, apoi destul de neașteptat, depărtând, miniaturi ale Psaltirii din Utrecht Acestea din urmă sunt schițe rapide cu pixul, unde artistul, cu lăcomie nerăbdătoare, se grăbește să transmită o mulțime de impresii, neconstrângându-se cu reguli și griji cu privire la echilibrul compoziției Aici au loc lupte violente, figurile călăreților sunt țesute într-o minge, caii se ridică, oamenii se mișcă impetuos, gesticulează EVUL MEDIU ARTA MEDIEVALĂ A EUROPEI DE VEST Hristos în slavă Miniatura Evangheliei lui Godescalc - Hristos îi aruncă pe păcătoși în iad Miniatura Psaltirii din Utrecht Pe la În alte lucrări din epoca carolingiană, influența Bizanțului este clar vizibilă, în altele există un ornament de răchită caracteristic „barbar” Într-un cuvânt, diversele elemente din care s-a format arta Evului Mediu nu erau încă topite într-un tot organic în epoca carolingiană, nu formau un ansamblu stilistic Și sfera artei era încă îngustă - ea, ca o plantă de seră, era cultivată în mănăstiri și la curtea lui Carol cel Mare Acestea erau în mare parte manuscrise ilustrate În esență, nu a existat aproape nicio sculptură monumentală, pictură monumentală, precum și o mare arhitectură Carol cel Mare a fost o persoană foarte remarcabilă Celebrul războinic, erou legendar al epicului „Cântecul lui Roland”, șeful unui imperiu imens, deși fragil și de scurtă durată și un fel de iluminator A înființat la curte o școală, numită solemn „Academia”, EVUL MEDIU Foaie cu inițiale Evanghelia Lindisfarne - unde el însuși și asociații săi erau angajați în „științe libere” - exerciții de retorică, gramatică, dialectică Academia era condusă de călugărul Alcuin - „un om, învățat în toate felurile posibile”, iar împăratul era elevul său zelos Împăratul a încercat să învețe limbi străine și arta numărului, dar nu a învățat niciodată să scrie, deși a făcut mult efort: „Pentru aceasta, a purtat cu el scânduri și frunze pe pat sub pernă pentru a obişnuieşte mâna să scrie scrisori în timpul liber Dar lucrarea, începută la momentul nepotrivit, prea târziu, nu a avut succes Așa scrie Einghardt, un contemporan cu Karl Potrivit lui Einhardt, Karl și-a onorat foarte mult mentorii în știință și „i-a făcut o plimbare cu onoruri” De asemenea, a încurajat artiștii, dorind să restabilească legăturile rupte cu cultura elenistică Dar cu toate acestea, obiceiurile și modul de viață al lui Carol nu semănau cu nimic cu obiceiurile ceremoniale ale împăraților bizantini: el era constant în campanie, niciodată despărțit cu o sabie, el însuși a rezolvat procese, purta hainele obișnuite ale francilor, „haine străine, chiar și pe cele mai frumoase, le-a respins” Un comandant cu barbă într-o cămașă simplă, care a unit sub autoritatea sa spațiul din Golful Biscaia până la Marea Adriatică, încoronat de Papă și cu râvnă emoționantă inscripționând litere latine cu o mână neascultătoare - această imagine istorică pare a fi un simbol al cultura din Evul Mediu timpuriu Potențialitățile distructive ale barbariei au rămas în trecut, au intrat în joc cele creative și restauratoare, dar mâinile obișnuite cu sabia nu s-au obișnuit încă cu instrumentele fine ale civilizației, extratereștul nu a devenit încă al lui, artificialul nu a intrat în carnea și sângele vieții oamenilor Iar primul rod al noii culturi artistice - arta carolingiană - a fost aceeași combinație instabilă de timpuri ARTA MEDIEVALĂ A EUROPEI DE VEST părți native, precum imperiul lui Karl, care s-a prăbușit după moartea sa Dar ca urmare a prăbușirii imperiului s-au format trei state, în fața cărora se afla o mare istorie cale ristică - Franța, Germania, Italia Arta carolingienilor a stat în pragul artei mature, care a concentrat spiritul epocii feudale STIL ROMÂNESC Termenul „romanic” este condiționat: nu ar trebui să vedem în el un indiciu al unei legături directe cu Roma (la fel cum stilul „gotic” nu are nimic de-a face cu goții) Termenul a apărut deja în secolul al XIX-lea ca o desemnare a stilului artei europene din secolele al X-lea, al XI-lea și al XII-lea De ce se numea romanic? Probabil pentru că clădirile din acest timp erau în mare parte din piatră, cu tavane boltite, iar în Evul Mediu asemenea structuri erau considerate romanice (construite după metoda romană), spre deosebire de clădirile din lemn Arta romanică aparține epocii fragmentării feudale care a venit după prăbușirea imperiului lui Carol cel Mare și se desparte în multe școli de artă independente, chiar izolate unele de altele Totuși, conceptul general al stilului romanic se aplică fără exagerare tuturor acestor școli Cu toată diversitatea lor, ele sunt lipite între ele de unitatea conceptelor artistice: stilul romanic este o expresie a unei întregi epoci mari Era omniprezent, dar mai strălucitor, „clasic” dintre toate - în arta Germaniei și Franței Statele erau atunci conglomerate de feude (moșii) separate, închise, veșnic în război Fiecare feudă era o fortăreață, fiecare suveran feudal se bucura de drepturi nelimitate în cadrul feudului său și avea propriii săi vasali Mănăstirile erau cei mai puternici feudali De la fostele libertăți ale țăranilor până în secolul al X-lea, nimic au rămas: țăranii erau iobagi ai domnului lor și ai vasalilor săi, slujindu-i atât ca afluenți, cât și ca armată Oricât de asuprit ar fi propriul lor stăpân, dar distrugerea și dezastrele care amenințau constant din exterior, de la feudalii vecini, erau și mai grave Raidurile și bătăliile erau elementele vieții Această epocă dură a dat naștere unor stări de extaz militant, ca în celebrul sirvent al trubadurului Bertrand de Born: Iubesc mesagerii războiului inevitabil, O, ce fericiți sunt ochii mei! Turmele cu ciobani aleargă, încurcate, Și corul trompetei răsună Prin zgomotul cailor grei! Spiritul de militantism și nevoia constantă de autoapărare pătrunde și în arta romanică Principalul lucru pe care l-a creat este un castel-cetate sau un templu-cetate Castelul este cetatea cavalerului, biserica este cetatea zeului; zeul a fost conceput și sub forma unui feudal superior, drept, dar fără milă, purtând nu pace, ci o sabie Înălțată pe un deal, o clădire de piatră cu turnuri de veghe, alertă și amenințătoare, cu statui cu cap mare, cu brațe mari, parcă aderentă corpului templului și păzindu-l în tăcere de dușmani, este o creație caracteristică artei romanice Se simte o mare putere interioară, conceptul său artistic este simplu și strict Planul bisericii bazilica romanica, spatiul interior si exteriorul, care il exprima pe deplin, sunt EVUL MEDIU diferă prin claritatea arhitectonicii Trei biserici mari de pe Rin sunt considerate exemple de arhitectură romanică târzie și perfectă: catedralele orașului din Worms, Speyer și Mainz Merită să priviți vederea exterioară a Catedralei Worms și simțiți imediat tectonica acesteia, atât de clar și clar este exprimată în toate părțile clădirii În primul rând, este percepută dominanta puternică a carenei longitudinale, asemănând templul cu o navă Coridoarele laterale sunt mai jos decât cea centrală, transeptul traversează clădirea longitudinală, deasupra răscrucelor se ridică un turn masiv, dinspre est templul este închis de semicercul proeminent al absidei Încă patru turnuri înalte înguste, cu vârfuri de cort, păzesc templul de la capătul de est și vest Nu există nimic de prisos, nimic distructiv, care ascunde logica arhitectonică Decorul arhitectural este foarte restrâns - doar doar arcaturi subliniind liniile principale Dar, apropiindu-ne de biserica romanica, intrand inauntru, vom deschide in ea o intreaga lume de imagini ciudate, incitante, paginile unei carti de piatra care surprinde sufletul Evului Mediu se vor intoarce in fata noastra Deși conducătorii bisericii și „gestionau” arta, de foarte multe ori nu puteau înțelege sau aprobă decorarea sculpturală a templelor Episcopul Bernard de Clairvaux în secolul al XII-lea a exclamat indignat: „ de ce, în mănăstiri, în fața ochilor fraților cititori, această curiozitate ridicolă, aceste imagini ciudat de urâte, aceste imagini ale urâtului? Ce-i cu maimuțele murdare? De ce leii sălbatici? De ce centauri monstruoși? De ce semioameni? De ce tigrii reperati? De ce războinici care se zdrobesc într-un duel? De ce vânătorii trâmbiță- ARTA MEDIEVALĂ A EUROPEI DE VEST Catedrala din Worms - Catedrala din Worms Fațada de vest ce? Aici sub un cap vezi multe trupuri, acolo, dimpotrivă, pe un singur corp sunt multe capete Aici, vezi tu, un patruped are coada unui șarpe, acolo un pește are capul unui patruped Aici fiara este un cal în față și o jumătate de capră în spate; acolo, un animal cu coarne arată din spate aspectul unui cal Atât de grozavă, până la urmă, atât de uimitoare este diversitatea celor mai diverse imagini de pretutindeni, încât oamenii preferă să citească pe marmură decât pe o carte și să se uite la ele toată ziua, minunându-se, și nu să mediteze la legea lui Dumnezeu, învățând Bernard de Clairvaux nu a exagerat Într-adevăr, pe capiteluri și la poalele coloanelor, pe ferestre, pe reliefurile zidurilor și ușilor romanului Monumente ale gândirii estetice mondiale T M , p - lei și jumătate șopârle, jumătate păsări și tot felul de himere Aceste creaturi iau naștere din sculpturi ornamentale, stau pe rame, uneori se amestecă în compania sfinților și sunt prezente la „conversații sacre” Ele par să reprezinte puterile diavolului, începând cu șarpele ispititor, dar acesta este mai mult un pretext pentru apariția lor în templu decât esența lor reală Esența reală a acestor imagini este foarte veche: au ajuns la arta romanică din cultele populare păgâne, din basme și fabule, din epopeea animalelor Au venit și s-au stabilit acolo foarte ferm, timp de multe secole, trecând apoi în gotic și chiar în arta Renașterii nordice Fundamentele „barbare” ale artei medievale europene sunt clar expuse, deci spre deosebire de arta bizantină, în ciuda dogmei creștine comune cu aceasta EVUL MEDIU Muzică și gramatică Sculptura catedralei din Chartres secolul al XII-lea Galeria pitici a Corului de Est al Catedralei din Worms secolul al XII-lea ku Acest lucru poate fi văzut nu numai în reminiscențele „stilului animal” - a afectat și înțelegerea imaginii umane Privind figurile ghemuite ale sfinților, apostolilor, evangheliștilor romanici, nu se poate să nu remarce masculinitatea lor caracteristică, originea lor clar comună Iată un crucifix din lemn de la Catedrala din Köln (sec X): la urma urmei, acesta este un om simplu care a murit în chinuri, un om care a cunoscut toate necazurile unei vieți grele, aspre Sau mult mai târziu figuri din Catedrala din Chartres, personificând „artele libere” - muzică și gramatică Ei înfățișează oameni de știință antici, chiar îmbrăcați în asemănarea chitonurilor grecești - dar ce fețe de țărănești „plebei”, încrețite au și cu câtă sârguință își aplecă spatele asupra muncii lor Pe timpanele semicirculare de deasupra portalului bisericilor erau plasate în mod deosebit de des imagini ale Judecății de Apoi Ideea răzbunării și a pedepsei juste a stăpânit imaginația: zeul romanic nu este Atotputernicul care se înalță sus deasupra lumii corp, care a fost creat de bizantini, dar judecătorul și apărătorul El este activ; isi judeca cu severitate vasalii, dar ii si protejeaza, parca i-ar proteja cu palmele lui uriase; el calcă monștrii sub picioare și afirmă legea dreptății în lumea fărădelegii și a arbitrarului Acesta a fost atunci, probabil, principalul lucru pe care oamenii l-au trăit în cele mai profunde speranțe: într-o epocă de fragmentare, de lupte civile sângeroase continue, tânjeau după restrângerea anarhiei feudale, visau la un conducător drept care să înfrâneze violatorii cu o mână fermă Arta romanică pare la început crudă și sălbatică în comparație cu rafinamentul bizantinilor Dar este mai directă și, cu toată severitatea, are o expresie sinceră și arzătoare Ce scene amuzante se desfășoară în seria de reliefuri din bronz de pe ușile bisericii Hildesheim Sf Mihai! Siluetele slabe, urâte duc vieți intens pasionale: se luptă, cad, se bucură, disperă Adam și Eva aleargă unul spre celălalt ARTA MEDIEVALĂ A EUROPEI DE VEST EVUL MEDIU Evanghelistul Marcu Miniatura Evangheliei Sf Medard al IX-lea UNUI PRIETEN” întinzându-și mâinile; Cain, ucigându-l pe Abel, îl dă jos; Eva, justificându-și păcatul în fața îngerului, arată expresiv cu degetul spre șarpe ca instigator și vinovat Toate acestea sunt atât de diferite de arta „înaltă”, atât de naivă, elementară, dar atrăgătoare în felul ei: un element strălucitor, ingenu al vieții a izbucnit de sub bushel și și-a revendicat drepturile Cu toate acestea, școlile romanice sunt foarte diverse, iar în evoluția sa ulterioară, stilul romanic ajunge la mare noblețe Ușile Gildesheim sunt unul dintre primele monumente de la începutul secolului al XI-lea, relativ primitive în plastic Dar, de exemplu, statuile Catedralei din Chartres sunt exemple mature, frumoase ale stilului romanic, mărginindu-se deja cu cel gotic (Catedrala din Chartres este predominant gotică, sculptura romanică acoperă doar portalul său vestic) În lucrările mature, expresia exagerată face loc uneia mai reținute și mai profunde cui să-i exprime sentimentele Aici este un relief excelent relativ puțin cunoscut al timpanului bisericii Sf Jadwiga în Trzebnica (Polonia): David este înfățișat cântând la harpă în fața lui Saul Poza și expresia feței muzicianului, atenția blândă concentrată a ascultătorilor sunt transmise cu simplitate și noblețe, forțând să amintim antichitatea, în ciuda plasticității masive, generalizate și grele, caracteristică artei romanice Nu este nevoie să exagerăm rolul principiului simbolic și, în general, al transcendentului religios în arta medievală – romanică și gotică Uneori, ceea ce este caracteristic scolasticii bisericești din Evul Mediu este transferat în mod părtinitor la opere de artă și încearcă să discearnă simbolismul mistic unde, în realitate, artistul abordează intriga foarte ingenu, „naiv” Există multe exemple de astfel de „naivitate”: de exemplu, pe o miniatură din secolul al XI-lea care înfățișează evangheliile ARTA MEDIEVALĂ A EUROPEI DE VEST Sfântul Petru ia cheile Miniatura cărții lecturi ale Evangheliei lui Henric al II-lea secolul al -lea EVUL MEDIU o sută de Marcu cu atributul său mistic - un leu; leul este desenat astfel: stă pe picioarele din spate și ține o călimară, iar evanghelistul își scufundă stiloul în el Totul va deveni mai clar dacă nu uităm cine au fost artiștii, care au creat artă în Evul Mediu Aceștia erau cei mai simpli oameni, artizani - zidari, dulgheri, olari - desigur, credincioși și chiar superstițioși, dar foarte departe de înțelepciunea scolastică a filozofilor bisericești, de abstracțiunile lor complicate Ar fi posibil să se scrie un studiu special despre poziția socială a artistului în diferite epoci: acest lucru ar ajuta foarte mult la înțelegerea naturii artei acestor epoci În Egiptul antic, artistul este maestrul principal, șeful artei Balaam și un înger Sculptură capitală Catedrala din Maastricht secolul al XII-lea Judecata îngrozitoare Relieful timpanului de pe portalul de vest al catedralei de la Autun - ARTA MEDIEVALĂ A EUROPEI DE VEST lucrează – a fost o persoană nobilă și adesea preot În republicile grecești antice - un artizan, dar nu un sclav, ci un cetățean egal, liber, înconjurat de respect, având dreptul de a fi mândru de numele său În Europa medievală, artistul, deși rămânea meșter, stătea pe treptele inferioare ale scării feudale: aparținea „starii a treia” dependente Până când orașele medievale s-au conturat în cele din urmă ca centre de meșteșuguri și comerț, aceiași țărani au fost artizani În orașe, au început să se unească în ateliere: erau ateliere de țesători, zidari, olari și erau ateliere de pictori În epoca romanică, artelele de construcție constau adesea din călugări, dar în interiorul mănăstirilor exista și o ierarhie feudală și călugării-constructori ocupau cea mai de jos poziție în ea Și cu toate acestea, artizanii europeni nu erau executori de ordine atât de proști și reverenți ca artiștii din Bizanț Fragmentarea feudală și anarhia au provocat oamenilor multe dezastre, dar și-au dezlănțuit într-o oarecare măsură independența Deja din declarația de mai sus a lui Bernard de Clairvaux, putem concluziona că artiștii au acționat pe riscul și riscul lor, decorând templele Arta în Europa medievală a devenit opera oamenilor din clasa de jos, și nu numai mâinile, ci mințile și inimile lor Au introdus într-adevăr un sentiment religios în creațiile lor, dar nici măcar nu a fost același lucru pentru „mai înalți” și „de jos” Mișcările oamenilor BFKA MEDIU ARTA MEDIEVALĂ A EUROPEI DE VEST Catedrala din Chartres Portalul Regal Fragment Pe la - David înaintea lui Saul Timpanul Bisericii Sf Jadwiga în Trzebnica și au fost mulți dintre ei în Evul Mediu - au fost îmbrăcați sub formă de „erezii” care căutau să transfere conceptul de egalitate ideală, egalitate în suferință, păcate, moarte și în „împărăția lui Dumnezeu” la real pământesc relaţii Mai târziu, în epoca Reformei, predicatorii țărani revoluționari, cerând desființarea iobăgiei, s-au referit la textul scrisorilor apostolice: „Sunteți cumpărați cu preț, nu vă faceți robi ai omului” Biserica oficială a interpretat astfel de cuvinte alegoric, în timp ce rebelii le-au înțeles literal Puțin vom înțelege în arta medievală dacă nu simțim, dacă nu apreciem în ea același patos al unei atitudini simple, pământești, directe față de legendele religioase, care este direct legată de întregul sistem de viață al „claselor inferioare” " Ei au simpatizat cu Hristos, pentru că El a suferit, precum suferă săracii (amintim răstignirea de la Köln) Maica Domnului a fost iubită pentru că au văzut în ea EVUL MEDIU picior pentru oameni Viața de apoi a fost prezentată ca o aparență de viață pământească, doar mai dreaptă În Judecata de Apoi au văzut idealul unei judecăți pământești asupra asupritorilor și înșelatorilor Și toate acestea erau acoperite cu generozitate de o rețea de reprezentări figurative bizare, primordiale, încă păgâne Și mai clar, chiar mai dramatic și mai complet, vitalul, conţinut pământesc în gotic Goticul este asociat cu viața unui oraș-comun medieval, cu lupta orașelor pentru independența față de stăpânul feudal: aceasta este o etapă nouă și principală în istoria Evului Mediu, care a înlocuit fragmentarea feudală La fel ca arta romană, gotica s-a răspândit în toată Europa, dar a dat cele mai bune rezultate în orașele Franței ARTA GOTICA Este dificil să găsești cuvinte și comparații potrivite pentru a descrie impresia unei catedrale gotice Cei care știu despre aceste clădiri din auzite și din puținele fotografii făcute de pe fațadă, consideră de obicei principala caracteristică a altitudinii gotice Într-adevăr, catedralele sunt înalte și se întind spre cer cu nenumărate săgeți de turnuri și turnulețe, vimpergs, fiole, arcade ascuțite Dar pe noi, contemporanii zgârie-norilor, suntem loviți nu atât de înălțime, cât de bogăția și varietatea aspectelor care se deschid atunci când ne plimbăm prin catedrală Catedralele gotice nu sunt doar înalte, ci și foarte lungi: de exemplu, Chartres are de metri lungime, iar lungimea transeptului este de de metri; doar pentru a o ocoli, trebuie să mergi pe jos cel puțin o jumătate de kilometru Și există o senzație asemănătoare cu ceea ce se întâmplă într-o zonă muntoasă pitorească: imaginea se schimbă subtil tot timpul, iar la fiecare cotitură apar noi siluete de munți, noi margini, chei și vârfuri Spre deosebire de biserica romanică cu formele sale clare, ușor vizibile, catedrala gotică este nemărginită, adesea asimetrică și chiar eterogenă în părți: fiecare dintre fațadele sale cu propriul portal este individuală Zidul nu se simte, de parca nu ar exista O matrice se ridică în corturi Principalii stâlpi de susținere sunt contraforturile, iar în intervalele dintre ei - atât deasupra cât și dincolo - un joc infinit de complex și schimbător de forme ajurate Arcuri, galerii, turnuri, un fel de platforme cu arcade, contraforturi duble (arcuri zburătoare), contraforturi zburătoare cu coloane, ferestre uriașe - uneori înguste și înalte, alteori rotunde (așa-numiții trandafiri gotici), cu sticlă colorată și cea mai complexă legare a cadrelor Și toate aceste spații sunt locuite - catedrala este locuită atât în interior, cât și în exterior de o masă de sculpturi (numai în Catedrala din Chartres sunt aproximativ nouă mii de statui) Ocupă nu numai portaluri, galerii și capiteluri de coloane, ci urcă pe acoperișuri, cornișe, pândesc sub arcadele capelelor, pe scări în spirală, apar pe țevi de scurgere, pe console Într-un cuvânt, o catedrală gotică este o lume întreagă El a absorbit cu adevărat lumea unui oraș medieval Dacă chiar și acum, în Parisul modern, asupra orașului domnește Catedrala gotică Notre Dame și arhitectura barocului, clasicismului și Imperiului se estompează în fața lui, atunci ne putem imagina cât de impresionantă arăta în acele vremuri când nu avea rivali arhitecturali și era înconjurat doar de străduțe strâmbe și căsuțe de-a lungul malurilor Senei! Atunci catedrala era ceva mai mult decât un loc de slujbă în biserică Impreuna cu ARTA MEDIEVALĂ A EUROPEI DE VEST primăria a fost centrul și centrul întregii vieți publice Afacerea propriu-zisă, partea practică legată de administrația orașului era concentrată în primărie, iar în catedrală, pe lângă cult, se citeau prelegeri universitare, aveau loc spectacole de teatru (mistere), uneori se întruna în ea parlamentul, alteori chiar și acorduri comerciale au fost încheiate Multe catedrale ale orașului erau atât de mari încât întreaga populație a orașului de atunci nu putea să-l umple În apropierea catedralei erau galerii comerciale, misterele și miracolele s-au jucat și pe verandă, unde au luat parte spectatorii - o mulțime de cetățeni Nevoile vieții orașului au determinat să transforme catedrala romanică închisă, cu ziduri groase, asemănătoare cetății, în aceasta - spațială, deschisă spre exterior Pentru a face acest lucru, a fost necesar să se schimbe designul în sine Și după proiectare, estetica, adică stilul arhitectural, s-a schimbat Cu toate acestea, este dificil de spus dacă tehnologia a precedat schimbarea estetică sau dacă estetica a precedat schimbarea în tehnologie Cel mai probabil, a fost un proces simultan, unificat În orice caz, trecerea către gotic a început cu arhitectura și abia apoi s-a extins la sculptură și pictură Arhitectura a rămas întotdeauna baza sintezei medievale a artelor Dacă comparăm structurile mature tipice ale stilurilor romanic și gotic, se pare că acestea sunt opuse: una este întruchiparea masivității, cealaltă este ușurința Dar dacă luăm clădiri de tip intermediar, de tranziție (sunt multe), este clar că ele sunt în principiu legate și arhitectura gotică a apărut din romanic A început cu cea mai simplă celulă (în sensul literal) - cu o celulă acoperită cu o boltă, așa-numita travea În nava centrală a catedralei romanice, fiecare travea a fost acoperită cu un masiv boltă în cruce, sprijinită pe un perete cu patru stâlpi la colțuri Travees erau așadar pătrate, iar acest lucru punea o anumită limită expansiunii navei principale Cu un astfel de sistem de tavane, templul nu putea fi suficient de spațios în interior - a rămas îngust și întunecat Ideea arhitecților a fost îndreptată spre extinderea și ușurarea sistemului de bolți Bolțile solide sunt înlocuite cu tavane cu nervuri - un sistem de arcade portante Traveisurile sunt alungite, făcând astfel nava centrală largă Celulele alungite nu mai puteau fi acoperite cu arcade semicirculare – apare un arc de lancet, celebra nervură gotică Nervurile încrucișate în formă de stea din interior se sprijină pe mănunchiuri de coloane lungi înguste, asemănătoare țevilor de orgă, care se ridică la o înălțime amețitoare și acolo, divergând lin, se unesc, aproape se contopesc cu arcadele Totuși, un arc obișnuit, susținut doar pe două laturi de mănunchiuri de stâlpi, ar fi, spre deosebire de unul semicircular, instabil A fost necesar să-l întărească, echilibrând forța de împingere și forța gravitației Este această lucrare principală care este efectuată de contraforturi puternice scoase la iveală prin intermediul contraforturilor zburătoare - arcuri flip aruncate pe contraforturi de la călcâiul bolții Contraforturile zburătoare creează o presiune medie, diagonală Arhitectul Yiollé le Duc, care a studiat cu atenție construcția gotică, credea că arhitecții medievali cu intuiție ingenioasă aplicau aici legea paralelogramului de forțe Aceasta înseamnă că toată aerisirea, toată fabulozitatea structurii gotice are o bază rațională: rezultă din sistemul de construcție în cadru, în care clădirea este un cadru, un schelet al unei bolți ogivale, contraforturi și contraforturi zburătoare Zidul ca atare nu este nimic EVUL MEDIU transportă, nu este necesar pentru proiectare Și dacă da, de ce ar trebui să fie solidă și surdă? În locul ei apar prin galerii, arcade, ferestre imense Galeriile sunt folosite pentru instalarea de statui, care, parcă, cer să meargă acolo, iar ferestrele sunt folosite pentru pictura monumentală pe sticlă colorată, care dă un efect uimitor prin strălucirea culorilor sale groase, roșu, albastru, mov și galben, de multe ori potențate de razele soarelui care le pătrund Artiștii medievali iubeau cu pasiune culorile pure, sonore: acest lucru se reflecta în vitralii, miniaturi și sculpturi Chiar și filozoful medieval Toma d’Aquino a numit „luminozitatea și claritatea” printre principalele semne ale frumuseții: „ prin urmare”, a adăugat el, „numim frumoase acele obiecte care sunt pictate cu o culoare strălucitoare” Catedrala Notre-Dame Fațada de sud Catedrala Notre-Dame Fațada de vest ARTA MEDIEVALĂ A EUROPEI DE VEST EVUL MEDIU Catedrala Notre-Dame Interior Ideea actuală a întunericului catedralelor gotice este foarte exagerată Nici în exterior, nici în interior nu par copleșitoare: pitorești, dinamici, vaste, apar ca întruchiparea vieții active a unui oraș medieval Sunt proiectate pentru mulțimi, turnurile lor înalte - beffroy - erau turnuri santinelă, clopotul chema orășenii la rugăciune și adunări; la poalele catedralei, viața era mereu în plină desfășurare cu toate pasiunile și interesele ei pământești În interiorul catedralei este spațios, transeptul aproape se contopește cu spațiul longitudinal și astfel se elimină granița ascuțită dintre cler și vizitatori: „sanctuarul” încetează să fie simțit ca ceva inaccesibil și secret Mormintele sunt plasate chiar în templu, și nu într-o criptă subterană întunecată, ca în bisericile romanice Stilul gotic este dramatic, dar nu sumbru sau plictisitor; este violent, temperamental dramatic La urma urmei, ce erau aceste orașe medievale în sine? Cea mai mare parte a populaţiei urbane era de la cele mai active și rebele elemente ale societății feudale, de la foști iobagi care au fugit de cruzi stăpâni până acolo unde „aerul orașului eliberat” Meșterii din orașe nu mai erau slujitorii cuiva - se uneau în sindicate independente, în ateliere Universitățile au apărut în multe orașe; deși învățătura din ele era de natură teologică, ele au dat impuls dezvoltării vieții mentale; disputele teologice s-au dezvoltat în cele filozofice, iar în cadrul teologiei însăși au apărut curente care au subminat sistemul ortodox, punând la îndoială autoritatea bisericii Aici, în orașe, liber-cugeatorii, „școlarii” – apoi studenții – răzvrătiți și batjocoritoare, așa cum ar trebui să fie pentru studenți, erau înflăcărați, mai puțin predispuși la asceză și ipocrizie, compunând cântece neobișnuit de muşcătoare şi pilde satirice, fără cruţare orice autorităţi şi autorităţi, bisericeşti şi laice Orașele erau încă supuse unor mari feudali sau feo ARTA MEDIEVALĂ A EUROPEI DE VEST mănăstirea dalu, dar orășenii prin „comunele” lor – organisme de autoguvernare, care includeau negustori, maiștri de magazine – s-au încăpățânat pentru independență Această luptă persistentă, pasională, uneori sângeroasă este cea mai eroică pagină din istoria medievală Catedralele și primăriile au fost construite din ordinul comunelor orașului Au fost construite și finalizate pentru o lungă perioadă de timp - decenii și chiar secole Piatră cu piatră ridicând clădirea independenței lor, orășenii au pus în același timp piatră cu piatră în catedrala lor, ca și cum ar simboliza libertatea și puterea lor Una dintre cele mai remarcabile clădiri ale goticului francez de nord, catedrala din Lana, a fost construită tocmai când comuna Lana își apăra libertatea, care a fost încălcată de domnul, rege și episcop Episcopul Gaudri, cel mai mare dușman al comunei Lana, a fost în cele din urmă ucis de orășenii răzvrătiți, iar catedrala a fost finalizată Un detaliu interesant: pe turnurile Catedralei Lana se află statui mari de tauri, realizate cu o „naturalitate” extraordinară Tradiția spune că orășenii au vrut să imortalizeze aceste animale harnice pentru că au muncit atât de mult la construcția catedralei, purtând pietre Întreaga decorație picturală a catedralelor gotice, inclusiv statui, reliefuri, vitralii și pictură de altar, a fost concepută ca un fel de enciclopedie a cunoașterii medievale, desigur, subordonată teologiei Mai mult, în fiecare catedrală poate fi urmărită o temă principală, transversală Parisian era dedicat Maicii Domnului și tot ceea ce putea fi legat de ea Catedrala din Amiens a exprimat ideea mesianismului: pe fațada sa sunt figurile profeților Catedrala de la Lahn evidențiază alegoriile științelor și artelor liberale și povestește minunile creației Reims - Naibo mai naţionale şi istorice: un rol deosebit este acordat portretelor regilor francezi Bourges slăvește virtuțile sfinților Catedrala din Chartres este „enciclopedică”, acoperind toate ramificațiile gândirii medievale și prezentând o imagine simbolică amplă a lumii cerești și a lumii pământești Ideile acestor enciclopedii teologice picturale erau, în general, atât de vagi, iar alegoriile atât de condiționate, încât o mare varietate de intrigi și motive și-au găsit un loc sub umbra lor De exemplu, numeroase scene de lucru meșteșugăresc și rural, imagini cu fierari, semănători, constructori au fost justificate prin faptul că munca era poruncită de Dumnezeu unui om păcătos; comploturi similare au fost incluse și în alegoriile anotimpurilor Alegoriile păcatelor și patimilor păcătoase erau un pretext convenabil pentru înfățișarea acelorași monștri păgâni preferați de basm - nu erau mai puțini în arta gotică decât în arta romanică - asemenea himerelor care servesc drept santinele pe turnurile Notre Dame Animalele și plantele au personificat lumea naturală creată în primele zile ale creației Multe imagini au fost țesute în roiul bizar de imagini care aveau cea mai îndepărtată legătură cu conceptul bisericesc despre univers sau nu o aveau deloc În împletirea densă a reliefurilor care acoperă arcadele capelelor Catedralei Wawel din Cracovia, lângă scena căderii lui Adam și Evei, se vede un satir gol îmbrățișând o nimfă, un grifon cu gât de șarpe, un om cap și aripi de vultur; sunt tot felul de animale Jonglerii, muzicienii și dansatorii erau adesea reprezentați Se pare că multe imagini reflectau spectacole populare amuzante, care erau foarte des întâlnite în Evul Mediu: „procesiuni de proști”, sărbători cu măști etc Chiar și călugării EVUL MEDIU fie în obiceiul dansurilor în masă de natură mister-păgână, ca saturnalia antică Grotescurile gotice sunt nenumărate: sunt artificiile fanteziei populare Motivele frivole nu sunt, de asemenea, neobișnuite, care, conform conceptelor timpurilor moderne, ar fi considerate obscene, iar atunci erau manifestări comune ale „umorului galic” sărat - sună atât în cântecele vagantelor, cât și în „fablios” jucăuș " Și toate acestea au fost amplasate în templu! Mai mult decât atât, în templu erau satire directe asupra călugărilor și a bisericii Există un relief pe capitala Catedralei din Parma, unde un măgar în haină monahală le citește o predică lupilor: lupii au gura dezgolită și sunt, de asemenea, îmbrăcați în călugări Inscripția spune: „Aceștia sunt călugării [și de fapt lupii] interpretează dogmele sacre” Pe capitala Catedralei din Strasbourg a existat o imagine a unei liturghii bisericești cu participarea lupilor, caprelor, vulpilor și iepurilor de câmp; toate aceste animale țin cruci, evanghelii, stropitoare Ulterior, reliefurile de la Strasbourg au făcut mare vâlvă în rândul clerului, iar un negustor care vindea tipărituri de la ele în magazinul său a fost chiar adus în judecată Dar acest lucru s-a întâmplat abia la sfârșitul secolului al XVII-lea, iar înainte de asta, timp de patru secole, reliefurile blasfemiante au decorat cu calm templul Ele răsună în mod clar parodii similare în lucrările Vagantes, cum ar fi Liturghia cea mai beată Conducătorii bisericii priveau uneori toate acestea cu iritare și nedumerire (amintiți-vă de Bernard de Clairvaux), dar nu puteau face nimic, deoarece elementul invincibil al artei populare colective era la lucru aici Puteți repeta ceea ce a spus Victor Hugo despre gotic: „Cartea de arhitectură nu a mai aparținut clerului, religiei, Romei, ci imaginației, poeziei, poporului În această epocă, există un privilegiu pentru gândirea exprimată în piatră, destul de asemănătoare cu a noastră bode print: aceasta este libertatea arhitecturii Această libertate merge foarte departe Uneori un portal, o fațadă sau o întreagă biserică reprezintă o semnificație simbolică, absolut străină de cult sau chiar ostilă bisericii ” Generații întregi de artiști artizani nu au fost deloc implicate în ilustrarea dogmelor teologice complicate și obscure - aceasta era pentru ei o „sarcină” pur externă, formală Ei și-au slujit zeul într-un mod diferit: „împletind coroana Domnului din toate ființele vii”, în cuvintele unui om de știință și au povestit cu încredere, cât au putut, despre viața lor, despre visele și suferințele lor Există o legendă medievală despre jongler și Maica Domnului Bietul jongler itinerant a distrat oamenii toata viata cu dansurile si trucurile sale Nu știa să facă altceva și nu cunoștea nicio rugăciune „Slujind toată viața distracției umane, el nu cunoștea nici „Tatăl nostru”, nici „Ave” Odată a ajuns la mănăstire și a apărut în fața chipului Madonei A fost cuprins de dorința sinceră de a sluji Madonei, așa cum a slujit poporul, iar jonglerul a început cu sârguință să salte și să facă sărituri acrobatice în fața imaginii Madonei Madonna nu a respins un cadou fezabil venit dintr-o inimă curată, ci l-a acceptat favorabil Există poezie adevărată în această legendă Și dacă vă gândiți bine, vă ajută să înțelegeți esența și sensul artei medievale Când maeștrii medievali au populat biserici cu o masă de fețe și scene diverse, nu au acționat ei în același mod ca jonglerul, care credea că Madona ar trebui să fie interesată de același lucru care interesează și entuziasmează oamenii? Arta vorbea despre viață Și viața nu era doar interesantă, ci și crudă și dramatică Trebuie să ne imaginăm atmosfera Evului Mediu, să ne amintim ce dezastre au adus cu ei chiar și cruciadele și cu ce curaj nesăbuit ARTA MEDIEVALĂ A EUROPEI DE VEST Iov și prietenii lui Relieful Catedralei Notre Dame - de secunde secolul al XIII-lea în disperare, masele celor săraci s-au angajat în aceste campanii; amintiți-vă de cruciadele copiilor, îngrozitoare în nesimțirea lor, în care copiii mureau cu mii de oameni; „procese de vrăjitoare”, arsuri pe rug, toate acele epidemii psihice frenetice din Evul Mediu, precum și epidemii fizice de boală, devastând regiuni întregi; războaie interne constante, exterminarea în masă a locuitorilor orașelor cucerite și multe altele Predominanța patosului dramatic în operele gotice va deveni clară În Bizanț, viața maselor nu era mai puțin, dacă nu mai crudă Dar acolo, arta se afla sub un control atât de strict al cercurilor privilegiate, atât de reglementată încât doar fațada de aur a imperiului teocratic era lăsată la soarta ei și îi era greu să pătrundă în adâncul vieții populare În Europa, nu a existat o astfel de centralizare a puterii, vocea „claselor inferioare” în artă era clar audibilă Libertăţile relative ale celui de-al treilea stat nu au fost suficiente pentru pentru a face față contradicțiilor complexe și dureroase ale vieții sociale, dar cel puțin suficient pentru a povesti despre ele în limbajul artei Iobagul medieval nu mai este sclav Drepturile omului sunt recunoscute în spatele lui, dar de fapt nu are aproape niciun drept și suferă nenumărate necazuri și opresiuni El îi aparține și nu îi aparține Conștiința de sine crescută, simțul său al demnității umane sunt supuse unui abuz constant Imaginea unei persoane suferinde, jignite este un nerv interior ascuns al artei gotice Nu degeaba Gothic a iubit atât de mult comploturile asociate cu martiriul și chinul: tortura lui Hristos de către călăi, răstignirea, doliu, suferința lui Iov, bătaia pruncilor Aceste scene crude sunt pline de o expresie de durere, ajungând uneori la exaltare Artiștii nu cruță liniștea sufletească a publicului și neglijează „frumusețea”, fără oprire în fața celei mai goale, subliniate imagine a fricii EVUL MEDIU Măgarul le citește o predică lupilor Sculptură capitală Catedrală în anii - Catedrala din Strasbourg Așezat în fragment al fațadei de vest Parma Danemarca Un tip caracteristic al lui Hristos răstignit: capul într-o coroană de spini atârnă neputincios pe piept, coastele pieptului ies în afară, sângele se revarsă peste corpul epuizat, picioarele sunt răsucite, mâinile bătute în cuie sunt mâinile unui schelet Această figură rănită de pe cruce este reprodusă de artiștii gotici în mii de variații peste tot, până la mici obiecte din oase și metal Înainte de gotic, arta l-a cunoscut pe Hristos păstorul cel bun, pe Hristos în slavă, pe Hristos judecătorul formidabil Arta gotică interpretează mitul lui Hristos ca povestea fiului unui tâmplar simplu care a suferit mari suferințe din partea celor de la putere Nu există măreție religioasă abstractă în zeul gotic Dar mai este ceva În această zeitate chinuită și urâtă, trăsăturile umane apar, de altfel, plebei Un plebeu, un rătăcitor cerșetor, un predicator extatic care denunță păcătoșii bogați și plânge de suferințele omenirii - așa este Hristosul gotic Acest lucru este evident mai ales în folk, „nici noi” curente ale artei medievale Acolo s-a dezvoltat un tip iconografic special de „Hristos Cel Îndurerat” (uneori se numește „Hristos Închipuitor”, „Hristos Cel Milostiv”) El nu este pe cruce și nici în glorie – el stă, doar stă, proptindu-și capul pe mână și sprijinindu-se pe genunchi, cu o expresie de tristețe și gândire profundă, trupul lui este însângerat Este caracteristic că în secolul al XV-lea sculptorul italian Andrea Riccio a reprodus exact poziția și tipul „Hristosului îndurerat” în figurina de teracotă „Muncitorul obosit” Într-o astfel de artă, frumusețea fizică, frumusețea așa cum era înțeleasă și exprimată în antichitate, nu mai putea primi semnificația ei anterioară Goticul este străin de acea dragoste pentru frumusețea formelor normale, proporționale, a proporțiilor armonice, acea dorință de asemănare cu viața corporală, care sunt atât de caracteristice artei antice Goticul a preferat expresia extazului inspirat într-un corp urât, slăbit Nu atât o negare a cărnii în general, cât o aversiune față de bine hrănit, plăcut ARTA MEDIEVALĂ A EUROPEI DE VEST EVUL MEDIU carnea creată a lăsat o amprentă caracteristică și asupra artei gotice precum şi asupra literaturii clasei urbane Bunăstarea corporală a fost asociată cu lumea bătrânilor aroganți, călugărilor grași și vicleni, necinstiți, lacomi, funcționari Nu este o coincidență că în orașele medievale italiene păturile bogate și sărace ale societății urbane erau numite „popolo grasso” – oameni grasi și „popolo minuteo” – oameni fragili și slabi În trupurile fragile și epuizate ale suferinzilor ardeau focul inspirației sacre, ura sacră pentru cei bine hrăniți Predicatorii mendicanti, care au condus adesea mișcări populare, au reproșat clerului tocmai pentru că ei, propovăduind asceza în cuvinte, trăiesc în lux și se bucură de toate bunurile lumești, pe când Hristos era om sărac și spunea că este mai ușor să treacă o cămilă prin ochi de ac decât pentru un bogat intră în împărăţia cerurilor Catedrala din Chartres Portalul Regal Pe la - jertfa lui Avraam Sculptura catedralei din Chartres Fragment ARTA MEDIEVALĂ A EUROPEI DE VEST EVUL MEDIU ARTA MEDIEVALĂ A EUROPEI DE VEST Catedrala din Reims Început în , finalizat în secolul al XV-lea Fațada de vest Întâlnirea cu Maria cu Elisabeta Sculptura catedralei din Reims - O astfel de tensiune extremă a vieții spirituale, pe care o întâlnim în figuri și chipuri gotice, nu putea fi întruchipată în limitele gustului clasic, în categoriile echilibrului perfect și perfecțiunii trupești Un spirit confuz și indignat este fără milă cu trupul său: îl usucă, îl brăzdează cu riduri adânci și îl reduce în convulsii Eroul artei medievale se uită în gropile întunecate ale existenței, contemplă abisul durerii umane, gândește dureros, încearcă să înțeleagă ceva Printre figurile portalului nordic al Catedralei din Chartres, se pot găsi înaintașii profeților lui Michelangelo și „Gânditorul” lui Rodin: ei amintesc izbitor de zeul Chartres al zilelor creației, care creează luna și soarele, zi și noapte Acesta nu este nici măcar Hristos, care se presupune că suferă: acesta este Dumnezeu Tatăl însuși, Creatorul suprem al tuturor lucrurilor, dar apare și ca un Dumnezeu care se îndoiește și din plin de speranță El creează lumea și prevede nenorocirile lumii, se gândește mult și se uită cu tristețe la munca propriilor mâini Se pare că niciodată și nicăieri altundeva, în nicio artă religioasă, zeul creator nu a fost înfățișat în acest fel - suprimat de propriul său act de creație Unele dintre nenumăratele sculpturi ale Catedralei din Reims, în special fațada de vest, se remarcă printre alte lucrări gotice prin marea lor calm și armonie Aici, fermecătoarea siluetă a tinerei Marie, vorbind cu Elisabeta, este personificarea feminității blânde, iată pe tristul și bunul Hristos Rătăcitorul, aici, în alcătuirea Judecății de Apoi, Apostolul Petru privește în fața lui cu o expresie a compasiunii, o experiență simpatică a durerii altcuiva Pasiunile gotice debordante par să se potolească și să ajungă la iluminare, la cea mai înaltă înțelepciune a înțelegerii reciproce umane Aceste EVUL MEDIU Statuile din Reims aparțin celor mai bune creații de înalt gotic din secolul al XIII-lea, ele reprezintă un fel de clasic gotic De asemenea, sunt sculptate cu o moliciune și tandrețe de elaborare clarobscur a formelor, rare pentru gotic Cu ochii oricărei epoci le privești, Maria de Reims și Hristos Rătăcitorul nu vor părea urâte nimănui, cu siguranță sunt frumoase pentru toată lumea Totuși, ceea ce este nou este că aici frumusețea exterioară este percepută ca o reflectare a interiorului, spiritual Statuile antice sugerează că un spirit frumos nu poate trăi decât într-un corp frumos Statuile de la Reims, în schimb, fac să se creadă că lumina spirituală înnobilează corpul, prin urmare ele coexistă cu ușurință alături de imagini urâte și nu intră în conflict cu ele, nu le neagă și nu contrastează cu ele în același mod ca, de exemplu, Athena Myron contrastează cu figura urâtului Marsyas Pe exemplul sculpturii reims, sunt evidente noile valori pe care goticul le-a introdus în înțelegerea artistică a imaginii umane Dar chiar și cele mai neobișnuite lucrări gotice pentru noi, în formă, par uneori surprinzător de înțeles, aproape aproape de viziunea noastră asupra lumii - au ceea ce se numesc detalii veridice din punct de vedere psihologic Adică, adevărul experienței, care se exprimă în particularități, mângâie, într-un anumit gest, umbră Acesta este secretul fascinant al artei, care a fost stăpânit cu adevărat abia în secolul al XIX-lea - ceea ce a spus Cehov: „În descrierea naturii, trebuie să înțelegem micile detalii”; „în sfera psihicului – de asemenea particularități” „Particulele expresive din sfera psihicului” sunt cucerirea predominantă a artei, care a cunoscut individul, a cunoscut persoana ca persoană În arta antică, care cunoștea o persoană mai mult ca o ființă generică, „detaliile psihologice” sunt un fenomen mai mult rare, dar cu cât acţionează mai puternic Ele sunt legate de epoca noastră a lui Shakespeare Regele Lear la cadavrul Cordeliei, copleșit de durere și angoasă de moarte, deodată, întrerupându-și monologul, se întoarce către ofițer: „Te rog, desface acest nasture pentru mine” Iată un detaliu care șochează privitorul modern, poate mai mult decât lungile revărsări patetice ale lui Lear În artele vizuale, începem să întâlnim asta nu în antichitate, unde preponderența generalului asupra particularului și a idealului asupra caracteristicii era prea semnificativă, și anume în Evul Mediu Aici apare împreună cu spiritualitatea ascuțită a imaginilor, deși acestea sunt încă în principal imagini tipologice și spiritualitatea lor nu este încă „spiritualitatea specială” a individului Cu toate acestea, se poate observa o ieșire la personal, la specificitate, care este percepută cu o acuitate deosebită tocmai pentru că nu a devenit încă o lege generală, conștientă a artei Să fim atenți la gestul lui Avraam într-unul din grupurile sculpturale ale Catedralei din Chartres: Avraam se pregătește să-și sacrifice fiul Isaac, mâinile și picioarele băiatului sunt deja legate, iar părintele și-a întors cu ascultare capul către îngerul poruncitor, dar cu o mişcare involuntară mâna lui atinge uşor obrazul copilului Nici măcar artiștii Renașterii, care au interpretat de multe ori complotul Sacrificiului lui Avraam, nu au putut găsi un motiv atât de simplu și emoționant pentru aceasta Gama lor de sentimente contradictorii ale lui Avraam a fost jucată mult mai verbos, eficient, dezvoltat plastic – s-ar putea spune, prea priceput Și aici - atât de inocență, atât de umanitate sfâșietoare în acest gest zgârcit al figurii „ca un stâlp” care stă pe consolă Sau relieful „Job și prietenii lui” din Catedrala Notre Dame Aici ARTA MEDIEVALĂ A EUROPEI DE VEST Hristos Rătăcitorul Statuia catedralei din Reims Fragment se arată cum nefericitul Iov, care pierduse toată averea şi era bolnav, a fost vizitat de foştii săi prieteni Ei sunt îngroziți și simpatizează, dar nu foarte sincer, nu fără o bucurie secretă Lângă Iov este un bătrân cocoșat - un adevărat prieten al lui Iov Își acoperă fața cu mâna și frătesc și-a pus cealaltă mână pe umărul lui Iov, nestingherit de teribilele ulcere care îi acopereau corpul (sculptorul a înfățișat cu minuțiozitate aceste ulcere) Privește acest grup de bătrâni săraci - Iov și prietenul său, compară-l mental cu cele mai faimoase opere de artă mondială, pătrunzând în adâncurile intime ale vieții spirituale - cu Plângea lui Giotto, Pieta răposată a lui Michelangelo, Fiul risipitor al lui Rembrandt - un modest, relieful oarecum stângaci al unui maestru fără nume al secolului al XIII-lea va rezista la toate aceste comparații, există atâta sinceritate și seriozitate a sentimentului în ea Artiștii gotici cunoșteau nu numai patosul suferinței - au fost capabili să transmită sentimente de compasiune, apropiere spirituală, ajutând la îndurarea adversității Au găsit un limbaj pentru exprimarea acestor sentimente tăcute, caste, care nu se etalează și sunt exprimate cu reținere - prin atingeri blânde ale mâinilor, în înclinații ale capetelor, în priviri Nu toată arta poate exprima această tăcere a sentimentului profund - de exemplu, nu se pretează limbajului artistic al barocului, deși barocul s-a dedicat înfățișării extazelor spirituale și în acest sens a făcut ecou goticului Dar baroc, mai ales ecleziastic, baroc catolic, cu entuziasmul său deliberat, cu o expresie pompoasă abil calculată, și-a pierdut valoarea spontaneității și simplității populare, dar în gotic a fost, și aceasta este măreția goticului La fel ca orice artă, nesmulsă din trupul și spiritul oamenilor EVUL MEDIU Crearea lumii Miniatura unui manuscris de la Abația Saint-Tronde - ARTA MEDIEVALĂ A EUROPEI DE VEST Trebuie să ne amintim din nou și din nou că sute și mii de artiști medievali care au transformat catedralele într-un fel de univers mic, unde totul era - „și zborul îngerilor în înălțime, și reptila trecerii subacvatice a mării și vegetația viță de vale” - că erau simpli muncitori, meseriași, că nici măcar nu și-au imaginat ceva deosebit, nu s-au gândit la glorie, nici în timpul vieții, nici postum, nu și-au transmis numele veacurilor - ei cu sârguință și în simplitatea sufletelor lor au lucrat la un meşteşug, la fel, după conceptele lor, ca oricare altul Era într-adevăr un meșteșug, un fel de muncă manuală Cea mai spiritualizată statuie gotică este un anumit detaliu al întregului arhitectural, iar subordonarea ei față de arhitectură este destul de sinceră Formele sculpturilor și vitraliilor sunt nu numai coordonate din punct de vedere tectonic și compozițional, ci îmbinate, îmbinate cu arhitectura, trăind cu ea o singură viață Statuile fațadelor, alternând cu tije înguste și stâlpi, sunt ele însele asemănătoare cu stâlpii: de aici alungirea lor, alungirea proporțiilor, slăbirea diviziunilor orizontale din cauza verticalismului crescut și accentuarea pliurilor curgătoare ale îmbrăcămintei Ei stau pe console, vorbesc fără să-și părăsească standurile, ceea ce determină compoziția particulară a grupurilor Figurile, care sunt situate una peste alta de-a lungul arcului portalului, sunt curbate conform arcului arcului Creaturilor care locuiesc pe socluri, călcâiele arcadelor, capitelurile, sunt date compacte, răspândind forme și ipostaze în exterior: sunt pliate într-o minge, ghemuite, presate Imaginile de pe vitralii sunt supuse cerințelor tehnice ale unui mozaic de bucăți mari de sticlă colorată conectate prin benzi de plumb - prin urmare au contururi fațetate, unghiulare Într-un cuvânt, legile meșteșugului, legile construcției pretutindeni sugerează anumite forme artei Dar, la rândul lor, detaliile arhitecturale reale se transformă în imagini - nici un singur element al arhitecturii, fie că este un suport, un canal de scurgere, o piatră de capăt a unui arc, nu vrea să rămână „neînsuflețit”: au corpuri, ochi, arată, și oricare ar fi funcția constructivă a acestui detaliu este de a susține, repara, deturna apa, o realizează la propriu, „umanizat”, adică o susțin cu adevărat cu mâinile sau cu spatele, chiar își varsă apă din gură, etc Orice relief de parcelă este încadrat de arcade ascuțite, repetând în miniatură bolțile catedralei; nici aceste arcade decorative nu rămân goale – și acolo roiește ceva viu, șopârle care se învârtesc în jurul lor, poți vedea aici o bufniță, un iepuraș, orice animal sau o ghirlandă luxuriantă de frunze Este aproape imposibil să disecționezi elemente constructive, picturale și decorative în gotic - acolo toate imaginile sunt constructive și decorative într-o măsură sau alta, iar fiecare decor este pictural Sub mâinile zidarilor medievali, o piatră moartă prinde viață și înflorește cu mii de inflorescențe Este greu de găsit în istorie o fuziune mai organică a meșteșugului și artă și forme mai organice de sinteză a artei care decurg din această bază În majoritatea catedralelor gotice, decorația sculpturală a prevalat asupra picturii, cu excepția vitraliilor: aceasta din nou a fost determinată de natura arhitecturii, care a făcut pereții ajurati și, prin urmare, nepotriviți pentru fresce Pictura gotică nu s-a dezvoltat sub formă de picturi murale, ci mai ales în miniaturi ale manuscriselor și în picturile ușilor altarului Într-un număr imens de cărți scrise de mână, decorate cu miniaturi, modul de viață și de gândire din Evul Mediu este surprins pe deplin și variat EVUL MEDIU la figurat Pe lângă valoarea lor artistică, manuscrisele ilustrate sunt o sursă bogată de informații istorice Acestea sunt galerii extinse de picturi minuscule - câteva zeci într-un singur folio - strălucind ca multicolore prețioase, culori strălucitoare și delicate, naive, fermecătoare, adesea pline de detalii foarte precise ale vieții de zi cu zi Din miniaturi se poate face o idee despre cum s-au îmbrăcat, se pieptănau oamenii, care erau obiceiurile lor, cum erau mobilate casele lor, cum lucrau pe câmp și ateliere, cum construiau case, cum plantau grădini Tot felul de scene de viață sunt cuprinse în așa-numitele breviari - cărți cu pasaje din Biblie, psalmi și imnuri Dar nu numai cărți liturgice au fost ilustrate, ci și manuscrise laice Celebrele „mari cronici” franceze reprezintă în imagini întreaga istorie a Franței, începând cu merovingienii În Germania secolului al XIV-lea, au ilustrat o carte de cântece de dragoste („Manuscrisul lui Manesse”) - aceasta este o cronică picturală a vieții „curtești” cavalerești, cu turnee, vânătoare, isprăvi în cinstea „frumoasei doamne” Miniaturi decorate și comentate povestiri satirice și chiar tratate științifice, de exemplu, un tratat de chirurgie În Evul Mediu târziu, genul și concretețea picturii în miniatură s-au intensificat Manuscrisul polonez „Cartea meșteșugurilor” datează de la începutul secolului al XVI-lea În acest manuscris, episoade din munca tăbăcarilor, tolarilor, fierarilor, croitorilor și cizmarilor sunt descrise în compoziții remarcabil de vii și expresive Pictura monumentală - pictura altarelor - s-a dezvoltat mai mult în acele țări în care arhitectura gotică, dintr-un motiv sau altul, a păstrat relativa masivitatea și netezimea zidurilor (erecte) din cărămizi) și unde, astfel, compozițiile picturale nu s-au pierdut într-un interior transparent, fracționat, pătruns de raze colorate care puteau îneca cele mai strălucitoare culori ale picturii Republica Cehă medievală poseda picturi de altar remarcabile Monumentele ei ne permit să judecăm modul în care principiile generale ale artei gotice au fost refractate în pictură Fiecare pictură de pe o cercevea separată a altarului era deja un tablou în sine, o scenă închisă în sine, deși între ele toate în agregat exista o legătură intriga, simbolică și decorativă Spre deosebire de Bizanț, iconografia subiectelor religioase era foarte liberă: nu existau scheme compoziționale strict stabilite La fel ca sculptura, pictura gotică este extrem de expresivă, dramatică și, în același timp, plină de curiozitate neobosită față de lumea reală, diversele ei detalii fascinante Numai în cea mai mare parte, aceste detalii nu sunt combinate într-un întreg spațial, ci sunt interconectate pur ornamental, deși fiecare separat pare uneori luate direct din natură În pictura „Hristos pe Muntele Măslinilor” (de către maestrul Vyshebrod), muntele este înfățișat sub forma unor straturi de margine de dealuri mici pe un fundal auriu neted; câțiva copaci cu trunchiuri lungi și coroane rotunde indică faptul că în jur este o pădure; pe fiecare copac se așează o pasăre, iar păsările sunt disproporționat de mari în raport cu copac, dar într-una poți recunoaște un cintece cu sânul roșu, în cealaltă - un cardon Muntele este acoperit cu iarbă și flori - fiecare floare este, de asemenea, desenată separat, toate petalele sunt scrise cu atenție în ea Întregul peisaj disecat arată ca un model liniar subțire pe un fundal auriu, iar deasupra lui domină figura patetică a lui Hristos Detalii favorizate de artiștii gotici ARTA MEDIEVALĂ A EUROPEI DE VEST kami, uneori devin atât de mici încât sunt vizibile doar atunci când sunt privite îndeaproape, iar uneori doar ochiul foto le detectează Picturile gotice nu sunt străine de ideea de spațiu, dar relațiile spațiale sunt interpretate mai degrabă simbolic și traduse într-un limbaj ornamental plat al liniilor Figurile și obiectele sunt de scări diferite, perspectiva, dacă există, este „inversă”, adică oamenii din prim plan sunt mai mici ca dimensiuni decât în al doilea, liniile de obiecte care intră în adâncime diverg mai degrabă decât converg Poate că tehnica „perspectivei inverse” a apărut din cauza faptului că atunci când se credea că acțiunea se desfășoară în mai multe planuri spațiale, fețele principale erau plasate în centru și, conform semnificației lor din imagine, erau mari și în general, artiștii au încercat să accentueze partea de mijloc a compoziției (a doua, planul este întotdeauna privit la început - aceasta este o lege optică generală) Adesea, într-o compoziție, fenomenele de timpuri diferite sunt combinate, care se continuă sau se explică reciproc în complot În aceste cazuri, scara lor diferită este, de asemenea, un simbol al distanței lor mai mari sau mai mici în timp față de evenimentul principal Structura decorativă a compozițiilor gotice este dinamică, iar acestea nu sunt ritmurile netede și clare ale artei antice, ci o mișcare complexă, neliniștită, unghiulară, care include atât îndoirile figurilor (o îndoire în formă de S este tipică, care este foarte frecvente în sculptură), și gesturi ale mâinii cu degete lungi și subțiri, și îndoituri ale pliurilor de îmbrăcăminte, formând întregi cascade luxuriante Dacă luăm în considerare legăturile individuale care alcătuiesc acest caleidoscop patetic, vom vedea în ele observații sincere și subtile ale naturii Dintre pictorii cehi se remarcă mai ales un anumit maestru, care a pictat altarul nostru din cetatea Trebon; numele său, ca aproape toți artiștii medievali, rămâne necunoscut și este numit pur și simplu „Maestrul altarului din Třeboň” Acesta, se pare, a fost un artist de un talent excepțional Să vedem cum rezolvă compoziția „Învierea lui Hristos” Se pare că primul lucru la care s-a gândit artistul a fost subtextul psihologic al intrigii: cum percepe gardianul aspectul extraordinar al celui care a înviat din mormânt? Maestrul Třeboň i-a înfățișat pe gardieni nedormiți și netrezindu-se, ci pe jumătate adormiți: ei înșiși nu știu dacă văd toate acestea în vis sau în realitate Unul priveste, ridicand capul, direct la Hristos cu ochii umflati din somn, dar mariti, in timp ce ochii celuilalt sunt deschisi, dar privesc cu o privire nevazuta, inconstienta, al treilea se sperie, al patrulea inca doarme, dar chiar și în vis simte un fel de vagă anxietate Fețele lor sunt grosolane, oameni de rând, foarte reale, fiecare are propriul său caracter Visul misterios al gardienilor este miezul întregului plan Artistul o construiește pe fulgerări expresive: fragmente de figuri ies din semiîntuneric - unde este doar un cap, unde este vizibilă o mână, o cască care s-a deplasat în jos peste ochi, albul ochilor sclipind într-un zgomot privirea, degetele atârnând neputincioase într-un vis, răsucind o mantie roșie Silueta neastâmpărată a stâncilor și a copacilor se întunecă pe un cer roșu de foc În spargerea stâncilor, aureola aurie a celui înviat pare a fi un disc al unui luminator care s-a aprins brusc în miezul nopții Și peste tot, cu scântei, stele, puncte luminoase, detalii separate sunt smulse din întuneric: inelele sicriului, vârful coifului, lama buzduganului și nelipsitele păsări care stau ici și colo pe margini a muntilor Culoarea este dominată de o combinație de măsline surd și roșu luminos; trebuie să aibă un sens simbolic: primele simbolizează moartea, zdrobirea EVUL MEDIU greutatea mormântului, a doua este învierea În figura gardianului care stă în colțul de jos, culoarea roșie sună înăbușit, devine aprins în hainele lui Hristos și rănile lui sângerânde, apoi sună ca o dominantă puternică în partea de sus a imaginii, pe cer Extazul speranțelor religioase, trăsăturile psihologice vii, realitatea tipului văzut în viață, naturalețea nelată a individului Maestru al altarului Vyshebrodsky Rugăciunea pentru o ceașcă Mijlocul secolului al XIV-lea Maestru al altarului din Třboň Învierea lui Hristos - ARTA MEDIEVALĂ A EUROPEI DE VEST EVUL MEDIU motive, ornamentalitatea întregului formează o fuziune uimitoare în lucrările gotice Expresia liniilor, culorilor, formelor devine o oglindă a experiențelor dramatice Artiștii medievali simt și traduc cu multă atenție structura ornamental-ritmică a formațiunilor naturale: ei găsesc un ecou al sentimentelor lor în ramificarea capricioasă a copacilor, în formele în formă de stea ale plantelor, în coturile flăcărilor, în strălucirea spectrul curcubeului Și fiecare complot, fiecare motiv este invadat de adevăratele pasiuni și neliniști ale prezentului Iată compoziția de altar „Masacrul inocenților” a maestrului școlii din Cracovia O lucrare saturată până la refuz de „chinușii” gotice Mercenarii însetați de sânge ai lui Irod sunt cavaleri medievali; angajați în jaf și raiduri, au fost o furtună de civili Acești cavaleri ucigași cu nasul cârlig, în armură și coif crestat, seamănă cu un fel de semi-oameni, jumătate șopârle, în mișcările lor există un automatism crud; există o oarecare asemănare cu ucigașii de automate din pictura lui Picasso care înfățișează execuția locuitorilor din Coreea de Sud În comparație cu această compoziție medievală sfâșietoare, anticul Laocoon sau Niobe cu copii va părea idilic și senin în echilibrul lor plastic Masacrul inocenților din Cracovia datează din a doua jumătate a secolului al XV-lea Dar era încă medieval, tot gotic În majoritatea țărilor europene, situate la nord de Italia, de cealaltă parte a Alpilor, stilul gotic a dominat o lungă perioadă de timp El a evoluat, dar a fost propria lui evoluție logică, internă, care cu greu poate fi considerată o „Renaștere”, dacă înțelegem arta Renașterii ca un nou sistem artistic care neagă goticul principii şi asemănătoare cu cea care s-a dezvoltat în Italia în secolul al XV-lea În Italia s-au format condiții speciale (despre ele vom vorbi mai târziu), care au pavat un punct de cotitură ascuțit între principiile artistice medievale și renascentiste În alte țări, aceste condiții fie nu au apărut la acel moment, fie au întârziat, fie au fost foarte diferite de cele italiene Și în arta acestor țări, trăsăturile renascentiste adecvate apar atunci când începe să fie puternic influențată de Renașterea italiană, adică deja în secolul al XVI-lea Și apoi tradițiile gotice sunt încă persistente chiar și în această perioadă târzie De exemplu, în Germania și în secolul al XVI-lea, arhitectura și sculptura au rămas în principal gotice (deși pictura era „Renaștere”), iar apoi s-au îndreptat treptat către baroc, ocolind etapa stilistică renascentist Când arta secolului al XV-lea în Germania, Țările de Jos, Cehia, Polonia, precum și în Franța și Anglia este atribuită Renașterii, atunci există o anumită convenție în acest sens Acesta este un stil artistic de tranziție, în el apar multe noi față de secolele al XIII-lea și al XIV-lea, dar, în orice caz, este mai aproape de gândirea artistică medievală decât de Renaștere Adevărat, întărirea negustorilor, a burgherilor a avut loc peste tot, dar nicăieri, cu excepția Italiei, nu a condus încă la o transformare radicală a sistemului politic, a ordinii sociale, a ideilor ideologice și a perspectivei științifice - și asta a fost, în final analiză, decisivă pentru formele de cultură Secolul al XV-lea în țările nordice poate fi considerat, la discreția cuiva, fie gotic târziu, fie protorenascentist - nu există prea multă diferență între aceste concepte, deoarece protorenascentismul italian era încă carnea trupului artei gotice și bizantine , și într-adevăr Renașterea ARTA MEDIEVALĂ A EUROPEI DE VEST ing, cu toată inovația sa necondiționată, a fost o etapă naturală a culturii medievale, în care a crescut organic De aceea este atât de dificil să trasezi o linie clară de graniță între ele Ce a fost în arta țărilor europene din secolul al XV-lea care prefigura Renașterea? Se poate spune că începutul Renașterii a constat într-un interes pentru experiențele, sentimentele, personajele umane? Dar el a fost și în gotic — goticul, așa cum tocmai am văzut, este cufundat în această lume spirituală și trăiește prin ea Deci, aici nu este altceva decât o continuare a tradițiilor gotice ceea ce este nou este, mai degrabă, că experiențele devin mai individualizate și asociate cu reprezentarea unei anumite persoane Mai departe: se poate spune că interesul pentru tot felul de viață și „realitățile” cotidiene, concretețea situației, detaliile, scena acțiunii, costumele etc , este nou? Acest lucru în sine rezultă și din conceptul artistic gotic, pentru că a fost deja acolo - să ne amintim în special de miniaturile gotice Dar ceea ce nu a fost acolo și ceea ce este cu adevărat un simptom al proto-Renașterii este dorința de a transmite toate aceste detalii în conexiunile lor reale, văzute cu sobru - într-un mediu real, spațiu real, ținând cont de perspectivă și anatomie Și încă un simptom important al proto-Renașterii: rolul personalității artistului se schimbă Apropo de epoca secolului al XV-lea, deja numim, în primul rând, nume, iar principalele fenomene din artă sunt asociate cu aceste nume Spontaneitatea medievală și lipsa de nume a creativității rămân în trecut Despre arta secolului al XV-lea nu se poate repeta ce spunea frumos Victor Hugo despre gotic: „ nu sunt atât creații individuale, cât este munca întregii societăţi; este mai degrabă rezultatul eforturilor creative ale oamenilor; decât o strălucire strălucire de geniu; este stratul sedimentar lăsat în urmă de națiune; stratificări depuse de-a lungul secolelor, sedimentul format ca urmare a evaporării succesive a societății – într-un cuvânt, este un fel de formațiune organică Fiecare val de timp își lasă propriile aluviuni pe monument, fiecare generație propriul strat, iar fiecare individ își adaugă propria piatră Artiștii secolului al XV-lea nu doar adaugă piatra lor la clădirea generală Acestea sunt individualități artistice complete, cristalizate din „soluția” artistică a Evului Mediu Ei interpretează și dezvoltă în mod conștient în creativitatea lor personală stilul care s-a dezvoltat înaintea lor prin eforturile creative ale oamenilor și ei înșiși creează tendințe și școli Deci, deja la sfârșitul secolului al XIV-lea, un sculptor cu o personalitate excepțional de strălucitoare a lucrat în Burgundia - Klaus Sluter, creatorul celebrului „Fântâna Profeților”, unde statuia lui Moise din punct de vedere al puterii plastice și al expresiei este demnă de comparație cu „My Sey” al lui Michelangelo Klaus Sluter a creat o întreagă tendință în plasticul Burgundy Împreună cu studenții săi, a interpretat figurile „Plângătorilor” pentru mormântul lui Filip cel Îndrăzneț – în toată istoria artei rareori se găsește o expresie plastică atât de perfectă a durerii curajoase și tăcute ca în aceste figuri monolitice, învelite în mantale lungi , cu gluga trasă jos peste ochi Astfel, cultura artistică a goticului târziu este în același timp protorenascentist; despre arta maeștrilor nord-europeni din secolul al XV-lea vom vorbi în altă parte în aceste eseuri ARTA VECHE RUSĂ Dintre toate monumentele antichității, monumentele de artă antică rusă sunt deosebit de semnificative pentru noi Istoria, natura, caracterul fiecărei națiuni sunt întruchipate în arta ei; arta Rusiei Antice este istoria noastra, natura noastra, caracterul nostru, aceasta este Patria noastra, cu toata atractia pe care o contine acest cuvant Originile artei ruse se pierd în istoria poporului slav oriental „Antes”, care, încă din secolul al VI-lea, a format primele mari alianțe în regiunea Niprului și a atacat Bizanțul În secolul al IX-lea, principatele locale ale slavilor răsăriteni s-au unit în statul rurikid din Kiev, asemănător statului carolingian din Occident În a doua jumătate a secolului al XI-lea, Rusia Kievană, la fel ca imperiul lui Carol cel Mare cu două secole mai devreme, a cunoscut un proces de fragmentare feudală Și la fel ca în Occident, arta rusă medievală și-a dobândit propria sa față independentă și unică deja când a fost încălcată centralizarea instabilă inițială a puterii de stat, anumite regiuni au devenit izolate, iar Rus a devenit un stat feudal tipic - un conglomerat de principate Înainte de aceasta, cultura Rusiei Kievene unite era ridicată, dar nu încă complet Catedrala lui Vasile din Moscova originală rusă După ce a adoptat creștinismul la sfârșitul secolului al X-lea, prințul de la Kiev Vladimir a adoptat și cultura bizantină, care s-a încrucișat cu obiceiurile păgâne și tradițiile artistice ale slavilor, dar, ca una mai puternică, le-a umbrit la început Procesul de rusificare a stilului bizantin a fost dezvăluit timpuriu și foarte viguros - acest lucru sugerează că slavii estici aveau deja propria lor cultură destul de dezvoltată în domeniul meșteșugurilor artistice și al construcțiilor Studiile și săpăturile recente confirmă acest lucru Rusa precreștină cunoștea turnarea și goana, ceramica și broderia, stăpânia măiestria fină a emailurilor Ea a produs articole de bijuterii iscusite - amulete și bijuterii din bronz: pandantive în formă de stea, catarame, colțuri și grivne (cercei și coliere antice), acoperite cu „granule”, împletite cu filigran În modelele acestor produse au fost țesute figuri de păsări, animale și oameni - versiunea slavă a „stilului animal” barbar târziu, urme ale mitologiei păgâne a slavilor, care venerau pe zeul tunetului Perun, zeul vitelor Veles, Bereginya - mama tuturor viețuitoarelor și a multor zeități naturale elementare Idolii sculpturali ai zeilor au fost distruși după adoptarea creștinismului, doar câțiva au supraviețuit EVUL MEDIU ARTA VECHE RUSĂ Catedrala Sf Sofia la Kiev Interior secolul al XI-lea Maica Domnului din Oranta Mozaic în absida Sf Sofia multe sunt „femei de piatră” supraponderale, cu fața plată Forma lor primitivă blocată este impresionantă în felul său Dar aceste lucrări de cult ale slavilor sunt cu mult inferioare produselor lor decorative și aplicate Cel mai priceput dintre toate Rusii păgâni era, se pare, în prelucrarea lemnului La urma urmei, era în primul rând o țară a pădurilor Clădiri din lemn - colibe și conace, porți și poduri, ziduri de cetăți, precum și bărci, sănii, căruțe, toate ustensilele, generos împodobite cu sculpturi, i-au determinat aspectul Construcția mare din piatră a început în secolul al X-lea ca construcție de biserici creștine și, bineînțeles, după modelul bizantin Cu toate acestea, încă de la început, a adoptat și unele caracteristici ale arhitecturii originale din lemn Catedrala Sofia, ridicată la Kiev, avea treisprezece cupole pe stâlpi și nu Biserica Zeciuielilor care a coborât până la noi – chiar și douăzeci și cinci de cupole Această trăsătură cu mai multe capete este o trăsătură rusă particulară; a fost adesea găsită în clădirile din lemn Până în secolul al XIX-lea, în nordul Mării Albe, au fost construite numeroase biserici de lemn, tăiate „fără un singur cui”, printre care se remarcă biserica cu douăzeci și trei de cupole din Kizhi Kievan Rus s-a mutat rapid în rândurile țărilor avansate ale lumii medievale Timpul domniei lui Vladimir Soarele Roșu și Iaroslav Înțeleptul a rămas în memoria poporului, în epopeea epică ca timp de prosperitate și glorie a pământului rusesc, protejat de eroi - Ilya Muromets, Dobrynya Nikitich Prințul Yaroslav, sub care statul Kiev a atins apogeul, a fost într-adevăr un om de stat înțelept Letopisețul spune despre el că „se dărâmă la cărți EVUL MEDIU Arhidiaconul Lavrenty Mozaic în absida Sf Sofia Biserica Mijlocirii de pe Nerl și a adunat mulți cărturari și a tradus din greacă în scrierea slovenă și a copiat multe cărți ” Kievul a comunicat pe scară largă cu alte state; pe lângă Bizanț și Scandinavia, cu care legăturile erau cele mai strânse, au existat relații comerciale cu țările slave, și cu Franța și cu Germania și cu Anglia, care a fost întărită de căsătoriile numeroșilor copii ai lui Yaroslav cu reprezentanți ai familiilor regale străine În secolul al XI-lea, orașele au fost construite pe scară largă și bogat, templele Sophiei au fost așezate la Kiev, Novgorod și Polotsk; au început să fie alcătuite cronici; în Rus' era deja un rapsod celebru - „Bayan profetic”, „prighetoarea din vremuri”, pomenit în „Povestea campaniei lui Igor” „O, pământ rusesc strălucitor și decorat cu roșu!” - a scris în secolul al XIII-lea, autorul „Cuvinte despre distrugerea pământului rusesc” Mândria Kievului - Sfânta Sofia din Kiev - a fost decorată cu mozaicuri și fresce prin vizitarea maeștrilor greci Mozaicurile de la Kiev sunt demne să fie printre cele mai bune creații ale artei bizantine și, în același timp, au ceva nou, propriu: un sigiliu al caracterului unui popor tânăr curajos, pentru care cultura Bizanțului a fost doar un punct de plecare, și nu un obiect de imitație oarbă Aparent, meșterii ruși au participat activ la decorarea templului, iar artiștii greci înșiși au fost impregnați cu o nouă atmosferă pentru ei - mai liberă, mai puțin constrânsă decât în țara lor natală Mozaicurile păstrează toată sofisticarea colorată și liniară a stilului bizantin matur, dar au un spiritism mai puțin contemplativ, mai multă vitalitate, mai directă atracție pentru oameni Maica Domnului în conca absidei Sofia Kievului, stând cu mâinile ridicate - tipul canonic al Orantei (rugăciune), - a fost percepută de oamenii din Kiev ca o imagine a unui protector ARTA VECHE RUSĂ EVUL MEDIU ARTA VECHE RUSĂ Catedrala Dimitrie din Vladimir - Catedrala Dmitrievski Decorarea sculpturală a fațadei orașe, personificarea „mamei orașelor rusești” A fost supranumit „Zidul Indestructibil” - conform unei legende populare, atâta timp cât Kiev Oranta este intactă, Kievul va rămâne și el Poate că Oranta a intrat atât de intim în lumea unei persoane ruse, deoarece aspectul ei și însăși poziția - un gest protector al mâinilor ridicate - semăna cu vechea Beregina a slavilor Maica Domnului creștină deja aici, la prima apariție, s-a apropiat de structura obișnuită a imaginilor poetice ale mitologiei populare, s-a contopit cu acestea, rămânând apoi timp de secole eroina iubită și prețuită a pictorilor de icoane ruși Dar motivul popularității Kyiv Oranta nu este numai în acest lucru, ci și în farmecul artistic extraordinar al acestei lucrări, care radiază căldură și putere Figura Orantei pare să fie vie: pare să se îndrepte spre cei care intră în templu, privindu-le în ochi Aureola aurie de deasupra capului ei strălucește puternic chiar și în atmosfera crepusculară a catedralei De neuitat sunt figurile de mozaic ale părinților bisericii din centura inferioară a absidei cu ochii lor de foc intenționați Fețele lor, hainele strălucitoare cu cruci negre, legăturile de cărți decorate sunt înfățișate cu toată subtilitatea și armonia culorilor Fiecare figură este individuală în felul său, în ciuda uniformității stricte a locației lor Fețele nu se repetă, la fel cum armoniile coloristice nu se repetă Ioan Gură de Aur este deosebit de memorabil - este aproape portretul unui predicator spiritualizat, al cărui intelect de foc învinge slăbiciunea trupească Din arta bizantino-rusă a Rusiei Kievene, arta rusă reală a principatelor individuale a apărut din întregul original - ținuturile Galiția-Volyn, Rostov-Suzdal, Novgorod și altele În secolul al XII-lea și începutul secolului al XIII-lea, arta rusă era independentă și matură; invazia tătaro-mongolă și apoi EVUL MEDIU Profetul Aaron Fresca Bisericii Schimbarea la Față de pe Nereditsa din Novgorod Catedrala Adormirea Maicii Domnului din Vladimir A doua jumătate a secolului al XII-lea abside aproape două sute de ani de jug străin și-au încetinit dezvoltarea aproape peste tot, cu excepția Novgorodului și Pskovului, care nu erau afluenți ai Hoardei de Aur și, în plus, au respins cu succes atacul inamicilor occidentali - cavalerii livonieni Și în secolul al XV-lea, după ce a aruncat jugul tătar-mongol și s-a unit în jurul Moscovei, țara rusă a cunoscut o nouă ascensiune Secolul al XV-lea poate fi considerat epoca de aur a artei antice rusești, iar lucrările școlii din Moscova pot fi considerate clasice Arta rusă antică s-a dezvoltat în curentul general al culturii medievale Ea, ca și arta contemporană a Europei de Vest și de Răsărit, a rămas preponderent bisericească, cultă, a refractat impresiile de viață prin prisma mitologiei creștine și a respectat iconografia stabilită A fost și opera artizanilor, un colectiv, artel, artisticul lui Principiile esențiale, necunoscând încă marea discrepanță dintre profesionist și popular, s-au conturat ca metode ale unui meșteșug iscusit, „sprețuitor”, așa că a intrat în mod firesc în mediul și viața unei persoane Avea o dragoste deosebită pentru „model”, dar, în același timp, poseda pe deplin „adevărul simț al măreției” caracteristic culturilor organice din Evul Mediu Cu toate acestea, arta antică rusă nu a fost nici un ram al artei bizantine, nici un analog al artei occidentale; a avut drumul lui Poți numi arta rusă antică arta unui depozit epic-epic Oricât i-ar fi dator Bizanțului, ceremonialul, fastul, oficialitatea sa, precum și spiritualismul său rafinat nu și-au găsit pământ în Rus' Tradițiile artistice bizantine s-au transformat rapid în spiritul unei mai mari ARTA VECHE RUSĂ EVUL MEDIU democrație, simplitate, chiar vulgaritate Pe de altă parte, în arta rusă a Evului Mediu nu există nici drama ascuțită caracteristică goticului, nici diversitatea sa de compoziții, motive și obiecte de imagine Arta rusă este mai stabilă în iconografia sa - ca orice epopee, ea prețuiește integritatea tradiției antice și o păzește cu grijă - și există mai multă liniște și claritate în ea Începuturile strălucitoare, așezate în epoca Rusiei Kievene, s-au dovedit a fi persistente, au trecut de-a lungul secolelor, au rezistat probei focului, sângelui și tributului umilitor Faptul că ținuturile rusești pentru o lungă perioadă de timp au fost forțate să reziste unui inamic extern comun - mai întâi Polovtsy, apoi tătari-mongoli - într-o anumită măsură a moderat conflictele interne și contradicțiile și a alimentat ideea prețuită a unității a pământului rusesc, care suna atât de pasional în „Povestea campaniei lui Igor” Dacă în gotic imaginile sfinților și martirilor întruchipează suferința și frământarea prezentului, atunci în arta rusă o saga populară maiestuoasă se desfășoară ca un fir roșu, plină de amintiri ascunse ale unui trecut glorios, speranțe persistente pentru victoria binelui, străduință pentru bunătatea vieții Toate acestea se simt în primul rând în arhitectura rusă Bisericile au fost construite în abundență în Rus’ și au devenit parte din peisajul acesteia La fel ca o fâșie zimțată de pădure la orizont, ca o panglică șerpuitoare a unui râu, călătorul de pretutindeni a întâlnit siluetele zvelte ale bisericilor și clopotnițelor, a observat de la distanță strălucirea cupolelor aurite, s-a obișnuit să vadă reflectarea lor ondulată în râu, auzind blasfemia măsurată Arhitecții antici au știut să aleagă cu precizie locuri pentru temple - de-a lungul malurilor căilor navigabile, pe dealuri, astfel încât acestea să fie clar vizibile, ca niște faruri pentru călători Într-un apartament larg peisajul, intersectat de dealuri joase, de formă moale, bisericile rusești au intrat ca o notă finală, ca un accent vertical necesar printre liniile ondulate târâtoare Bisericile nu erau nici prea înalte, nici unghiulare, precum cele gotice - se caracterizează prin plasticitate compactă, rotunjime corporală a formelor; deși domină peisajul, nu i se opun, ci se unesc cu el, sunt legate de natura rusă În secolul al XII-lea, a fost dezvoltat un tip rusesc caracteristic de biserică din piatră albă cu cupolă în cruce: cu patru stâlpi, cu o singură cupolă, cu o cupolă semicirculară pe un tambur înalt și abside semicilindrice proeminente (cel mai adesea trei) pe partea de est latură Ceilalți pereți sunt împărțiți de omoplati (pilaștri) în trei părți, conform împărțirii spațiului interior, fiecare terminându-se într-un semicerc de boltă de cutie - o zakomara Suprapunerea se făcea de obicei de-a lungul zakomarelor (acoperișurile plate de deasupra zakomarului sunt deja rezultatul reconstrucțiilor ulterioare) Prototipul antic - un cadru simplu din lemn - trăiește ascuns în aceste structuri de piatră Absidele rotunjite, linia ondulată a zakomarului, tamburul rotund și cupola care o completează blând exclud orice angularitate: templul arată aproape sculptural și senzual În cadrul acestui tip general, varietatea expresiilor artistice este foarte mare Proporțiile, raportul dintre tobe și partea inferioară, grosimea mai mare sau mai mică a tamburului, ghemuirea sau înălțimea matricei principale, decorul și, în final, natura anexelor - pridvoruri, galerii, pridvor - toate acest lucru poate schimba aspectul structurii menținând în același timp aceeași schemă structurală De când arhitecții antici au construit, mai mult ARTA VECHE RUSĂ Biserica Schimbarea la Față a Mântuitorului de pe strada Ilyin din Novgorod Călăuziți de experiență, intuiție și gust, mai degrabă decât calcule și desene matematice - literalmente „manual” au făcut clădirea - atunci nu existau două biserici care să fie complet identice chiar și în cadrul aceleiași localități și în același timp În secolul al XII-lea, primatul artistic aparținea principatului Vladimir-Suzdal, rivalul și succesorul Kievului, aspirant la rolul unui centru integral rusesc Prosperitatea sa sub Andrei Bogolyubsky și Vsevolod Cuibul Mare nu a durat mult, dar a adus la viață o arhitectură frumoasă, atât de ciudată, mai ales în decor, încât cercetătorii și-au pierdut pur și simplu picioarele, oriunde nu au putut să-și caute prototipurile și prototipurile - în Bizanţ, şi în arta romanică, şi în Orient Există într-adevăr câteva trăsături comune cu ambele, și cu a treia, în arhitectura Vladimir-Uzdal, dar ideea este că este complet originală și unică Una dintre cele mai frumoase Una dintre principalele arme ale lui Vladimir-Suzdal și, într-adevăr, a întregii arhitecturi antice rusești este Biserica Mijlocirii de pe Nerl, construită în Chiar și acum stă singur, la distanță de oraș, pe malul râului îngust Staritsa Umbrele șovăitoare ale frunzelor cad pe pereții ei albi, iar în lumina soarelui, în mișcarea umbrelor și a pâraielor, continuată de reflexia în râu, această bisericuță pare o perlă irizată Este simplu - același templu cu o cupolă și patru stâlpi - dar de proporții atât de perfecte încât armonia sa poate fi comparată doar cu armonia unei statui grecești Ca o statuie, biserica de pe Nerl este verticală, privind în sus Dar înălțimea este înmuiată de motivul unui semicerc, care încheie fără probleme toate împingerile sale verticale: semicercuri de zakomar, tavane, arcade decorative, completări semicirculare ale ferestrelor, ușilor și, în cele din urmă, emisfera încoronată a capului (care obișnuia să fie să fie în formă de cască și nu EVUL MEDIU Teofan Grecul Macarie al Egiptului Fresca în Biserica Schimbarea la Față a Mântuitorului ceapa, ca si acum) Pereții sunt însuflețiți de relief, care nu se limitează la pilaștri și arcade: există imagini din stuc în zakomaras În mijloc este o figură umană cu un instrument muzical, pe laterale sunt lei, grifoni, dedesubt sunt măști feminine misterioase Compoziția acestor imagini este, de asemenea, înscrisă într-un semicerc O decorație sculptată similară, dar mult mai bogată și mai abundentă, acoperă aproape complet pereții Catedralei Dmitrievsky din Vladimir Aceasta este o epopee picturală foarte interesantă, îmbinată, îmbinată cu corpul arhitectural: alb pe fond alb, neînchis într-un cadru, dar aranjat în conformitate cu articulațiile arhitecturale de-a lungul întregului perete, reliefurile formează un singur tot cu peretele La figura centrală a regelui biblic David, pe ambele părți, tot felul de creaturi - și îngeri, și animale, și păsări, și centauri și grifoni păgâni „Fiecare suflare să-L laude pe Domnul” - se pare că acest text al psalmului lui David este o temă transversală a Catedralei Dimitrie - o temă a bucuriei, o acceptare largă și tolerantă a vieții Acesta este un compromis bizar între creștinism și păgânism (ca în arta medievală occidentală) Vechi cunoștințe ale unei persoane ruse au venit să cânte laude Domnului - aceleași personificări ale forțelor naturale, aceleași creaturi fantastice care se găseau pe decorațiuni precreștine „în stil animal”, care, mult timp după aceea, au fost țesute în capete și inițiale de evanghelii scrise de mână Cu mare forță, curentul popular original al artei rusești și-a făcut loc în Novgorod „Domnul Veliky Novgorod” a fost la mijlocul secolului un boier bogat și nobil ARTA VECHE RUSĂ republica comerciala Nicăieri altundeva o adunare seculară - o veche - nu s-a bucurat de o asemenea putere ca acolo Prințul din Novgorod nu era atât un maestru, cât un lider militar angajat: a trebuit să sărute crucea, promițând că nu va încălca libertatea novgorodienilor Nu o dată s-a întâmplat ca vechea să expulzeze un prinț inacceptabil – unul pentru „violență”, celălalt pentru „ne-a urmărit puturosul” Împreună cu „fratele său mai mic” Pskov, Novgorod și-a păstrat independența față de Hoarda de Aur și abia până la sfârșitul secolului al XV-lea și-a pierdut semnificația ca stat independent, supunându-se, după o lungă rezistență, autorităților centrale din Moscova Apoi marele clopot din Novgorod, care a chemat orășenii la veche, a fost scos din clopotniță și, ca simbol al neascultării lui Novgorod, a fost trimis solemn în exil în Siberia Arta din Novgorod și Pskov a fost curajoasă, simplă, magnifică în simplitatea și integritatea ei Principiile populare originale aici erau deosebit de puternice După maiestuoasa Sofia din Novgorod, după mănăstirile Iuriev și Antoniev, la Novgorod nu s-au mai construit biserici prea mari și impunătoare, caracteristice perioadei mare princiare a istoriei Rusiei Boierii și negustorii au devenit clienți pentru construirea de biserici și mănăstiri Au construit solid, temeinic, confortabil, dar nu luxos În comparație cu bisericile din Vladimir, cele din Novgorod arată ghemuite, zgârcite cu decorațiuni, nu atât de bine croite, dar cusute puternic Au un sentiment foarte puternic de „făcut manual”: parcă au fost modelate direct manual, atașând o absidă puternic proeminentă de cubul principal (în bisericile din Novgorod, în cea mai mare parte, există doar una și, în plus, o absida joasă), lăsând denivelări și rugozități ale zidăriei pereților, făcând acest lucru ici și colo adâncituri în grosimea peretelui - ferestre mici, situate asimetric Dacă vrei să simți pe deplin farmecul deosebit al acestei arhitecturi „de sol”, uită-te la modul în care pictorii au pictat-o, deja în vremea noastră; vezi, de exemplu, o serie de studii de la Novgorod de Konchalovsky În culoarea suculentă, larg sculptatoare a picturii lui Konchalovsky, este transmis principalul lucru, indefinibil în cuvinte: arhitectura, în care nu există nimic schematic, desenat, de fațadă, este ca o ființă organică în plasticitatea sa energică și puternică a unor simple mase mari Au pictat în interiorul bisericii Tehnica mozaicului, care a înflorit mai devreme la Kiev, nu a primit o dezvoltare ulterioară în Rus', dar fresca și-a găsit o nouă viață, iar în timp, icoana a devenit cea mai preferată și răspândită formă de pictură În imaginile picturii antice rusești, este evidentă fuziunea mitologiei creștine cu tradițiile cotidiene și folclorice, amintirile istorice cu experiența emoțională a modernității Aici, în fața noastră se dezvăluie același fel de lume, ca în Povestea campaniei lui Igor, atât legendară, cât și reală Autorul Laicului, un creștin ortodox, își numește contemporanii „nepoții lui Dazhdbog”; Prințesa Yaroslavna evocă elementele cu el, misterioasa Fecioara-Resentiment își stropește aripile pe lac, cheamă profetica Div, prevestind necazuri Cu toate acestea, ideea și patosul acestui poem semi-fantastic sunt inspirate și impregnate de interesele timpului nostru Aproximativ în aceeași ordine de idei au lucrat și artiștii Evului Mediu rusesc Până la sfârșitul secolului al XII-lea, există un ciclu de picturi murale în Biserica Mântuitorului din Novgorod de pe Nereditsa Acest templu, ca multe alte monumente din Novgorod, a fost distrus de naziști în timpul EVUL MEDIU războaie; acum a fost restaurat, dar doar o mică parte din minunatele sale fresce a supraviețuit Ei reprezintă o întreagă galerie de „nepoți ai lui Dazhdbog” în veșmintele sfinților creștini – figuri curajoase, îndesate, aspre, destul de naționale ca tip Printre aceștia se numără mulți bătrâni cu barbă, pe care artiștilor ruși le plăcea mai ales să-i picteze mai târziu, fie sub masca lui Ivan al Scării, al Bătrânului de Zile sau al lui Nikola Amintiri din sistemul tribal s-au împletit aici, când bătrânii, strămoșii unei familii numeroase, erau cinstiți în mod deosebit, cu imaginile „bunicilor-povestitori”, bătrâni ai mănăstirilor rusești, pustnici de pădure În secolul al XIV-lea, un artist cu cea mai strălucită individualitate, Teofan Grecul, a lucrat și a creat o întreagă mișcare artistică la Novgorod S-a mutat la Rus' din Bizanţ; în Rus', arta lui a prins adânc rădăcini și a dat roade Ajuns la Novgorod, Feofan s-a orientat către studiul tradiției artistice deja stabilite acolo, a pătruns în spiritul frescelor de la Nereditsa, Staraya Ladoga, Mănăstirea Snetogorsk și propriile picturi murale din Biserica Mântuitorului de pe Ilyin dezvoltă această tradiție pentru într-o anumită măsură, deși într-un mod foarte nou și diferit - la propriu Figurile Nereditsky sunt pline de expresie, dar încătușate într-o formă statică, grea, fețele lor sunt pictate cu mișcări ascuțite, transformând fața într-un fel de mască Pensula lui Feofan, dimpotrivă, are dinamism magic: lovituri albe impetuoase - „motoare” - reînvie fețe înguste de teracotă întunecată, ca fulgerul Asemenea viziunilor extatice, imaginile lui Teofan iau naștere din semiîntunericul cupolei și a corurilor bisericii Dar să aruncăm o privire mai atentă la ei - aceștia sunt oameni; oameni care sunt copleșiți de sentimente pasionale Imaginile tradiționale ale bătrânilor sunt dezvăluite în lumea lor interioară — iluminată și ARTA VECHE RUSĂ eu Teofan Grecul Treime Fresca în Biserica Schimbarea la Față Coborâre de pe cruce Fresca bisericii lui Theodore Stratilat din Novgorod - şocat „Bătrânul Macarius” este una dintre acele opere de artă mondială care, odată văzute, nu va fi niciodată ștearsă din memorie Frescele Bisericii Bolotovskaya și ale Bisericii lui Teodor Stratilat sunt foarte apropiate ca stil de picturile lui Teofan Grecul Unii cercetători le atribuie lui Feofan însuși, alții artiștilor din Novgorod ai cercului său; acesta din urmă este mai probabil Frescele lui Bolotov au fost deosebit de remarcabile - au fost, pentru că nu mai există: Biserica Adormirea Maicii Domnului de pe câmpul Volotovo a fost distrusă până la pământ în timpul războiului din , iar arta rusă a pierdut unul dintre cele mai prețioase monumente ale sale Ulterior, Feofan Grek a lucrat la Moscova și a fost, se pare, unul dintre profesorii lui Andrei Rublev Chiar mai lată și mai strălucitoare decât în picturile murale, natura artei antice rusești s-a manifestat în pictura cu icoane Icoana este aceeași formă clasică de artă medievală a Rusiei, ca și pentru Grecia Antică - o statuie, pentru Egipt - un relief, pentru Bizanț - un mozaic Și aici a servit copacul, un tovarăș fidel al rușilor în viața de zi cu zi, economie și construcții Icoanele au fost pictate pe scânduri - tei și pin Placa a fost acoperită cu gesso - un strat subțire de gips, pe care au fost aplicate contururile desenului Vopselele pictorilor de icoane, măcinate pe gălbenuș de ou, diferă prin strălucire și durabilitate Deasupra erau scrise multe icoane vechi în vremurile de mai târziu, de foarte multe ori pe o tablă erau mai multe straturi picturale - straturi de ere, asemănătoare cu straturile geologice ale pământului Când, deja în vremea noastră, restauratorii au început să curețe icoanele vechi, au văzut că sub aceste straturi superioare se păstra o viață străveche frumoasă în toată prospețimea ei EVUL MEDIU Maica Domnului din Panagia Mare Pictogramă Pe la inscripţie O emoție veselă îl apucă pe cercetător atunci când, prin funinginea și întunericul stratului de suprafață, prin pătrunderea indiferentă a bogomazelor artizanale târzii, stacojii și aurii, bucăți de foc și albe ca zăpada din tabloul original apar dintr-o dată și, încetul cu încetul, bucată cu piesa, iese o imagine antica, atat de luminoasa in culori, de parca tocmai ar fi fost creata Aici îmi vin în minte replicile lui Pușkin: Dar culorile străine de-a lungul anilor Cad cu solzi decrepite, - Crearea unui geniu în fața noastră Strălucește cu frumusețea de odinioară Pictura veche a icoanelor rusești este într-adevăr creația unui geniu, un geniu colectiv cu mai multe fațete al tradiției populare Icoanele timpurii arătau ca niște picturi monumentale și serveau drept substitut pentru ele Ele reprezentau figuri maiestuoase de mărime umană: așa este Maica Domnului a Marelui Panagia din secolul al XII-lea cu o față subțire, scrisă pe un fond auriu, care amintește de mozaicul Oranta din Kiev Sofia, dar mai zveltă ca proporții Apoi icoanele se dezvoltă într-un gen special de pictură medievală: acestea nu sunt doar figurile și chipurile sfinților, ci și imaginile complotului cu „sărbători” - evenimente ale poveștii Evangheliei Uneori, figura centrală mare a sfântului este înconjurată pe părțile laterale de „mărci” - mici compoziții care dezvăluie o poveste detaliată despre viața lui de zi cu zi, precum și despre încercările și isprăvile sale ARTA VECHE RUSĂ Sfantul Gheorghe Pictogramă Prima jumătate a secolului al XV-lea EVUL MEDIU Miracol despre Flora și Lavra Pictogramă Sfârșitul secolului al XV-lea În jurul secolului al XIV-lea, icoanele au început să fie combinate într-o compoziție comună a iconostasului, așezându-le pe despărțitorul care desparte altarul Catapeteasma este o invenție pur rusească Bizanțul nu l-a cunoscut Icoanele din catapeteasma au fost dispuse pe mai multe niveluri orizontale; în centru se află rangul deesis - figura lui Hristos pe tron, iar pe părțile laterale ale acestuia sunt icoane cu figurile Mariei și ale sfinților îndreptați spre Hristos Nivelurile superioare erau ocupate de „sărbători” și imagini de cufă ale Maicii Domnului și ale profeților, dedesubt, pe ușile împărătești și pe lateralele acestora, - Buna Vestire, evangheliștii și de obicei chipul sfântului căruia îi templul a fost dedicat Icoanele se alătură strâns între ele, nu sunt despărțite nici măcar de rame, cu care suntem obișnuiți în picturile de șevalet Prin urmare, catapeteasma arată ca ceva întreg, siluetele și culorile fiecărei icoane sunt în armonie subordonată cu compoziția generală a catapetesmei Și, în același timp, fiecare icoană este independentă, legea munca în sine Această combinație de „șevalet” cu principiul ansamblului este una dintre tradițiile artistice rusești interesante și unice Icoana făcea parte din ansamblu, dar putea exista și în afara acestuia: datorită acestui fapt, a fost inclusă în locuințele oamenilor și mai ales intim, țesut direct în viața lor Sfinții creștini din Rusia, asemenea zeilor păgâni, „slujeau” oamenii în treburile de zi cu zi Unii sfinți erau considerați patroni ai vitelor, alții ai agriculturii, alții ai comerțului și bazarurilor etc V N Lazarev spune că icoanele înfățișând sfinți „erau simboluri vii ale intereselor cele mai vitale ale lucrătorului Când s-a uitat la Vlasy - și-a amintit singurul său cal, când s-a rugat lui Paraskeva Pyatnitsa - s-a gândit la următoarea zi de târg, când a privit chipul formidabil al lui Ilya - și-a amintit de pământul secat însetat de ploaie, când a stat în fața icoanelor lui Ni- ARTA VECHE RUSĂ Andrei Rublev Treime Pictogramă anii EVUL MEDIU Îngerul este simbolul Evanghelistului Matei Evanghelia în miniatură a lui Khitrovo Sfârșitul secolului al XIV-lea - începutul secolului al XV-lea ARTA VECHE RUSĂ Femei purtătoare de mir Icoana din catapeteasma Catedralei Treimii Lavrei Treimii-Serghie secolul al XV-lea cola - și-a căutat ajutorul pentru a se proteja de foc Toate aceste imagini ale sfinților îi erau apropiate și dragi În ciuda abstractizării lor, erau plini, în ochii lui, de acel conținut specific de viață care îi permitea să perceapă icoana atât de emoțional încât i se părea o poveste poetică despre ceea ce trăise și simțise Poezia „de zi cu zi” a icoanei s-a contopit cu poezia basmului În icoană, multe provin din folclorul rusesc de basm și poate că a fost opusul - folclorul de basm avea o icoană ca una dintre sursele sale Cum să nu-ți amintești de Sivka Burka, profetul Kaurka, la vederea cailor cu gâtul rotund, cu picioarele ușoare, pe care, ca prin aer - „mai jos decât un nor care merge, mai sus decât o pădure în picioare” - Boris și Gleb sar Sau cum nu Lazarev V N Arta din Novgorod M -L , , p - recunoaște-l pe Șarpele Gorynych în fiara înaripată, pe care George o străpunge cu o suliță Constanța epitetelor și comparațiilor din basme, culorile preferate ale basmelor rusești sunt roșu, auriu, alb, „simetria” caracteristică a compoziției basmului este asemănătoare cu culoarea și trăsăturile compoziționale ale icoanei Folclorul este deosebit de remarcat în icoanele timpurii ale școlii din Novgorod, cu fundalurile lor roșii strălucitoare, siluetele simple și solide În icoanele Novgorod și icoanele „Scrisorilor nordice” din apropierea lor, precum și în ilustrațiile manuscriselor din Novgorod și Pskov, în ornamentul animal tenace care împodobește literele evangheliilor, sunt conturate originile luboks - imagini amuzante , care în secolul al XIX-lea erau principala hrană spirituală a oamenilor de rând Iată, poate, unul dintre cele mai vechi prototipuri ale tiparului popular „edificator”: un desen pe marginile unui manuscris din Pskov din secolele XI-XII - un om este desenat odihnindu-se sub un copac, lopata lui EVUL MEDIU culcat deoparte; inscripția vicleană de reproș amintește: „Muncitor, muncește din greu” Până la sfârșitul secolelor XIV-XV, icoana Novgorod a încetat să mai fie un folclor „primitiv” (nu confunda acest concept cu „primitivitatea”!) și a devenit o lucrare artistică fin dezvoltată a picturii medievale Cât de rafinat în structura sa artistică pictura icoană din acest timp poate fi văzută pe exemplul icoanei școlii târzii din Novgorod „Flor și Laurus” Acești sfinți erau considerați patronii cailor: aici sunt reprezentați ca mijlocitori pentru ei în fața Arhanghelului Mihail Pictorul nu avea nicio intenție să înfățișeze o scenă unică și unică din punct de vedere spațial Adevărat, se poate presupune că este reprezentat un munte, un înger și sfinți stau pe vârful muntelui, o turmă de cai pască la picioare, păzită de călăreți ciobani Dar această presupunere nu este necesară: artistul descrie nu ceea ce a fost odată, ci ceva din secol care există „într-un anumit regat, într-o anumită stare” Cerul și pământul, divinul și pământul nu sunt separate: ambele sunt traduse într-un singur plan de basm, așa cum într-un basm cunoscut un bătrân merge să viziteze soarele și luna În limbajul artei plastice, aceasta arată ca o compoziție decorativă - un singur fundal deschis și un model frumos de siluete clare pe el Doar caracterul general al aranjamentului este simetric, iar în limitele sale există o mare bogăție de relații ritmice complexe Domină ritmul contururilor arcuate: în arcul principal format din aripile unui înger și spatele a doi cai se încadrează alte arce care se extind treptat - unul este format din figurile cailor laterali, celălalt de călăreți, al treilea după contururile turmei Aceste ritmuri netede arc - preferate în arta rusă antică, acestea sunt legate de formele arhitecturii sale, semicercurile de zakomar, completând pereții templelor Ritm subtil și combinații de culori Schema generală de culori este veselă și armonioasă: pe un fundal auriu deschis, siluetele cailor albi, negri și gri și hainele oamenilor sunt date în raport cu culorile complementare - roșu și măsliniu Pentru a desena această schemă de culori prin întreaga compoziție, artistul din mijlocul turmei a pictat un cal roșu pe fundalul de iarbă verde Începând cu I Grabar, cercetătorii artei antice rusești au remarcat priceperea cu care pictorii de icoane și-au construit compozițiile pe un plan, menținând în același timp o „profunzime mică” „Shallow depth” înseamnă că artistul nu refuză complet să transmită spațiul, ci, așa cum ar fi, presează spațiul pe planul panoului cu pictograme, dând doar indicii de planuri spațiale Acest lucru se vede în compoziția „Flora și Lavra” Grupul de cai din prim plan blochează ușor grupul de călăreți, la rândul său acest grup blochează ușor calul alb, iar acesta din urmă - partea inferioară a figurii sfântului Astfel, compoziția crește, parcă, în sus, cu margini ușoare, puțin adânci, precum „dealurile” peisajului caracteristic picturii icoanelor: diapozitivele pot fi considerate ca simbol grafic al compoziției icoanelor și ca acompaniament al acesteia, răsunând în fundal În epoca bătăliei de la Kulikovo - victoria asupra tătarilor, ascensiunea principatului Moscovei și noua unificare a Rusiei, țara a crescut la o nouă viață Pictura lui Andrei Rublev pare a fi întruchiparea zorilor Numele lui era deja cunoscut contemporanilor săi, este menționat vara ARTA VECHE RUSĂ scrieri și vieți, dar conform acestor surse nu este ușor să separăm faptele de legendă, cu atât mai greu de stabilit care dintre lucrările supraviețuitoare aparțin lui Rublev Cu toate acestea, poate fi considerat de încredere că a pictat pereții Catedralei Adormirea Maicii Domnului din Vladimir și a fost creatorul unui mare nivel de deesis din Zvenigorod Creația sa principală este celebra icoană a Treimii Vechiului Testament Este marcat de sigiliul geniului personal, care a cristalizat experiența geniului popular „Trinitatea” este acum cunoscută de toată lumea - chiar și de cei care au cea mai aproximativă idee despre arta rusă Galeria Tretiakov este mândră de ea ca fiind una dintre comorile sale A fost scrisă la începutul secolului al XV-lea pentru catedrala Mănăstirii Treime-Serghie și eliberată abia în Acum, Trinity-Sergius Lavra din Zagorsk, unde se află Muzeul de Artă Veche Rusă, este o suburbie obișnuită a Moscovei, ajungem acolo într-o oră cu trenul electric Dar acum cinci sute de ani era un loc îndepărtat printre păduri dese Animale sălbatice trăiau în păduri, tâlhari „obraznici” de-a lungul drumurilor dificile; Detașamentele tătarilor au făcut raid aici - cu câțiva ani înainte de construcția Catedralei Trinității din piatră, vechea catedrală de lemn a fost arsă în timpul invaziei lui Khan Edigei Acestea au fost acele vremuri tulburi la care Alexander Blok a visat în gândurile sale despre soarta Rusiei: Ascult vuietul luptei Și strigătele de trâmbiță ale tătarilor, văd un foc larg și liniștit peste Rusia în depărtare Pentru a aprecia măreția și miracolul lui Rublev, trebuie să vă închipuiți culoarea vremurilor de acum jumătate de mileniu, să vă imaginați vasta pădure rurală Rus', fragmentată în apanaje, luptă lupta între ei, lupta cu tătari-mongolii, lupta în interiorul lor (confruntare fratricidă nesfârșită a unor prinți specifici); Rus’, epuizat și dezonorat de secole de jugul tătar-mongol, când principatele ruse erau numite „ulus” tributari ai Hanului Hoardei de Aur, iar prinții – „iobagii” săi; Rus', care a rămas atât de mult în urma culturii urbane a țărilor occidentale de-a lungul acestor secole Aici, în sălbăticia pădurii, în spatele zidurilor unei mănăstiri retrase, un oarecare „smerit negru” a lucrat în tăcere și modestie la o icoană „spre lauda lui Serghie” - și de sub peria lui un om mondial și atot- a apărut munca timpului: o creație de înălțimi spirituale uimitoare, un imn etern către lume și un acord între oameni De fapt, complotul teologic al „Trinității” este acum puțin cunoscut de nimeni Acesta este un mit biblic despre trei călători misterioși care l-au vizitat pe bătrânul Avraam pentru a-i anunța viitoarea naștere a fiului său Dogmatica creștină a interpretat acești călători-îngeri ca trei ipostaze ale unei singure zeități: dumnezeu-duh, naș-tată și dumnezeu-fiu Andrey Rublev a descris conversația lor intimă, ca în tăcere Trei îngeri blânzi, cu plecări ușoare ale capului, mișcări ușoare ale mâinilor, predetermina soarta viitoare a lumii Ei prevăd durerile, jertfele și calea crucii, dar aceasta găsește rezoluția cea mai înaltă și finală într-o armonie pașnică Un fel de puritate extraordinară este radiată nu numai de ochii îngerilor, ci și de întregul sistem al imaginii, de schema sa de culori auriu-albastru și de moliciunea siluetelor Ritmurile ondulate și circulare atât de îndrăgite de strămoșii noștri sunt aduse aici la cea mai perfectă expresie Pictura devine aproape muzică, tema victoriei binelui este percepută muzical EVUL MEDIU ARTA VECHE RUSĂ Andrei Rublev Salvat Icoana de la nivelul Zvenigorod anii Poziția în sicriu Pictogramă Ultimul sfert al secolului al XV-lea În același iconostas al Catedralei Treimii au fost amplasate și icoane cu imagini de „sărbători” - au fost deschise relativ recent Cercetătorii le atribuie artiștilor cercului Rublev, studenților săi, dar printre aceștia se numără cei care nu l-ar face de rușine pe maestru, de exemplu, „Apariția unui înger la femeile purtătoare de mir” Aceasta este o altă capodoperă a picturii icoanelor din Moscova; la fel ca Trinity, seamănă cu lucrările proto-renașterii italiene și, mai ales, cu rafinatul artist al școlii siene Simone Martini (pe care, însă, nici Rublev, nici elevii săi nu o cunoșteau) Femeile se apropie de peștera unde se află mormântul lui Hristos și văd că mormântul este gol și un înger stă pe o piatră lângă el „Înfățișarea lui era ca fulgerul, iar hainele lui erau ca zăpada ” Îngerul le spune femeilor că cel răstignit a înviat Întinzând o mână către femei, el arată cu cealaltă sus Aspirația spre înălțime este exprimată prin aripile ei înclinate, mișcarea lor este reluată de silueta stâncilor, asemănătoare flăcărilor, care se deschideau deasupra peșterii Întreaga compoziție se dezvoltă în înălțime, dă naștere unui sentiment de decolare, eliberare bucuroasă de cătușele morții Este construită pe contraste impresionante: piatra grea roșie tern contrastează cu ușurința hainelor îngerului, întunericul peșterii cu silueta albă a vălului aruncat, puterea rocilor cu fragilitatea figurilor feminine Asemănarea cu trecento-ul italian este semnificativă - aceasta este o apropiere de scenă: arta rusă era atunci în pragul „proto-renașterii” Câteva decenii mai târziu, Ivan al III-lea, primul suveran al „toatei Rusiei”, a întreprins o mare construcție la Moscova, împodobindu-l drept „a treia Roma” El a ordonat arhitecților italieni să supravegheze construcția EVUL MEDIU catedrale din Kremlin - ansamblul pe care îl admirăm și acum Arhitecții străini au păstrat aspectul național rusesc al arhitecturii - ei înșiși au cedat farmecul acesteia Catedrala Adormirea Maicii Domnului, construită de italianca Fiora Vanti, amintește oarecum subtil de Catedrala venețiană Sf Marcu rămâne carnea din carnea arhitecturii ruse precedente Este doar mai strictă și mai masivă decât Catedrala Adormirea Maicii Domnului cu cinci cupole din Vladimir, care este aproape de ea ca tip Pe tot parcursul secolului al XV-lea, icoanele rusești și-au păstrat caracterul „protorenascentist” Numai la o privire foarte superficială pot părea monotone, de fapt sunt inepuizabil de diverse în variații poetice ale motivelor similare La acea vreme, nimeni nu îi obliga pe pictorii de icoane să urmeze literalmente „originalele”, adică desene din mostre antice Au respectat iconografia tradițională, dar au fost destul de creativi cu ea și au creat singuri desenul Adesea, icoana este o narațiune lungă și detaliată în culori, iar episoadele individuale nu sunt întotdeauna închise în „mărci”, dar, curgând una în alta, ele înconjoară imaginea centrală cu o coroană liberă (vezi, de exemplu, secolul al XV-lea icoana „Nașterea lui Hristos” din galeriile Tretyakovskaya) În același timp, icoana în sine este de obicei de dimensiuni mari, iar figurile care îi umplu câmpul sunt în miniatură și pictate cu subtilitatea, grația și minuțiozitatea scrisului în miniatură Se poate „călători” vizual prin astfel de icoane pentru o lungă perioadă de timp, fără a obosi și a descoperi toate detaliile noi fermecătoare - un cioban care cântă la flaut printre o turmă de oi, un bătrân profund gânditor, o femeie aplecată asupra unei surse Uneori, aceste figuri și compoziții amintesc oarecum de picturile grecești în vază „Proto-Renașterea” rusă nu s-a dezvoltat niciodată într-o Renaștere artistică similară cu cea italiană Ultimul său cuvânt a fost opera lui Dionisie, care a lucrat la începutul secolelor al XV-lea și al XVI-lea Dionysius deține picturile murale care acoperă complet pereții bisericii Mănăstirii Ferapontov din regiunea Belozersk Mănăstirea Ferapontov rămâne încă una dintre cele mai bune rezervații ale artei antice rusești, loc de pelerinaj pentru muraliştii care sunt atrași de priceperea artistică a lui Dionisie Compozițiile sale sunt neobișnuit de variate, culorile sunt ușoare și delicate, figurile caracteristic alungite cu capete mici sunt pline de grație Starea de spirit dominantă a picturii sale este blândă și veselă; Evanghelia care spune „Jugul Meu este ușor și povara mea este ușoară” se potrivește bine cu lucrarea lui Este urmașul tradițiilor lui Rublev, deși, poate, nu mai are profunzimea lui Rublev În fața noastră se află icoana lui Dionisie „Răstignirea” Ne amintim câtă dramă, uneori grosolană, „flagrantă”, a fost introdusă în această intriga de către artiștii romanici și gotici Dar Dionisie? În ciuda nuanței lirice de tristețe, domină un ton major Hristos stă pe cruce, arcuit cu grație, nimic nu vorbește despre suferința lui, brațele întinse par a fi un gest larg de binecuvântare Nu există sânge sau convulsii Pânza strălucește alb virgin Picioarele nu sunt răsucite, ca la crucifixele gotice, ci stau natural pe traversa inferioară Îngerii se învârte ușor, ca fluturii Mângâind ochiul, lumina și gama bogată de culori începe și completează sentimentul de bucurie: Hristos este răstignit, dar este viu Acesta este un cântec care are un final bun cunoscut dinainte și, prin urmare, se folosește melodia ARTA VECHE RUSĂ Catedrala Adormirea Maicii Domnului din Kremlinul din Moscova - EVUL MEDIU Catedrala Arhanghel din Kremlinul din Moscova - ARTA VECHE RUSĂ plin de vioiciune, chiar și atunci când cuvintele sunt triste Să comparăm această icoană cu o altă „Răstignire”, deținută de maestrul ceh Vyshebrodsky și pictată cu un secol întreg mai devreme Este un exemplu de dezvoltare a conceptului gotic în Renaștere și convinge încă o dată că o astfel de ieșire a fost organică pentru gotic; Adevărul „aspru” al experienței a sugerat, ca pas ulterior, căutarea persuasivității corporale, materiale În crucifixul ceh din fața noastră se află o persoană cu adevărat torturată, despre care nu crezi că poate învia Figurile sunt deja aproape voluminoase și atent modelate cu clarobscur Cu toate acestea, ele sunt plasate pe un fundal auriu neted Există o contradicție stilistică în combinarea figurilor tridimensionale cu un fundal plat: este nevoie de a elimina fundalul auriu și de a da profunzime și spațiu În icoana lui Dionisie, fondul este și el plan, dar evocă un sentiment de aerisire și nu pune presiune asupra figurilor În plus, figurile în sine sunt lipsite de volum, aproape lipsite de greutate - astfel de figuri nu ar putea „trăi” într-un mediu spațial real, dar în lumea de basm a unei plăci de pictograme se simt grozav, aici sunt la locul lor În aranjarea lor pe plan există mai multă grație și libertate decât figurile crucifixului ceh, parcă înlănțuite și atașate condiționat de fundal Icoana lui Dionisie este destul de evident o creație artistic mai completă și perfectă decât imaginea de altar gotică a maestrului ceh, dar în același timp este mai arhaică în principiile sale artistice, încremenite în ele Aceasta este perfecțiunea „în felul ei”, de la care este greu să ne așteptăm la o evoluție ulterioară În „Răstignirea” gotică, tranzitorie, instabilă stilistic, s-a făcut un pas către ceva nou Cântecul epic al Rusiei antice după Dionisie dispare treptat În arta rusă a secolului al XVI-lea, simptomele a ceea ce se întâmplă de obicei în cultura artistică a unei țări, când creșterea forțelor sale progresiste este împiedicată, când relațiile sociale capătă un caracter stagnant, supraviețuitor Atunci artificialitatea apare în art Începe să încline spre auto-repetare, începe să fetișizeze și să-și „bată” decorativ formele stilistice tradiționale, care, în același timp, își pierd treptat veridicitatea organică anterioară În trecerea în revistă a istoriei artei, ne-am întâlnit deja cu fenomene de acest gen La sfârșitul Evului Mediu, aceasta era situația cu arta acelor țări în care relațiile feudale au fost oprite mult timp contrar logicii procesului istoric global: în Bizanț, în China din epoca Ming, în India aservită Adevărat, Rusia din secolul al XVI-lea nu mai era o țară foarte înapoiată: ea, ca și alte țări europene, a trecut de la fragmentarea feudală la o monarhie feudală centralizată Dar așa era în aparență, dar în esență feudalismul rus a încetinit emanciparea forțelor celei de-a treia state, care avea loc în Occident Spiritul „libertăților din Novgorod” a dispărut în statul moscovit și nu a reînviat niciodată Succesele externe ale monarhiei ruse au fost însoțite de despotism rampant, arbitrariul guvernului central și înrobirea finală a țăranilor Arta veche rusă a secolului al XVI-lea, în formele ei stabile, cristalizate în secolul al XV-lea, a păstrat încă un nivel artistic foarte înalt În ea au apărut și fenomene calitativ noi, de exemplu, în arhitectură, tipul de templu cu corturi, care a reînviat vechile tradiții ale arhitecturii din lemn Acum, în condiții despotice EVUL MEDIU țarismul, când ideea de stat avea nevoie de glorificare, a servit la crearea templelor-monumente ridicate în memoria unui eveniment sau a unei victorii militare Cel mai vechi și cel mai bun exemplu al unei astfel de structuri memoriale este Biserica Înălțarea din Kolomenskoye, un templu în formă de turn, unic prin expresivitatea sa plastică, „un octogon pe un patrulater”, încoronat cu un cort puternic Clădirile de corturi au fost ulterior ridicate peste tot și au trecut în arhitectura secolului al XVII-lea; corturile cu vârf ale turnurilor completau silueta Kremlinului din Moscova Biserica Kolomna a fost construită în cinstea nașterii fiului lui Vasily al III-lea, viitorul Ivan cel Groaznic, care a jucat un rol atât de fatal în istoria Rusiei Și însuși Ivan cel Groaznic și-a imortalizat principala victorie - capturarea Kazanului, ultima fortăreață a tătarilor - prin construirea faimoasei Biserici a Mijlocirii (Sf Vasile) din Piața Roșie din Moscova A fost construită de arhitecții ruși Varma și Postnik Acest monument arhitectural ciudat cu opt capele, care înconjoară pitoresc cortul central, complet acoperit cu decorațiuni de kokoshniks, arcade, sculpturi bogate (fiecare dintre cele opt capele este diferită în decorarea sa de celelalte), este cunoscut în străinătate din țara noastră, poate mai mult decât orice altă lucrare de arhitectură veche rusă Chiar și cu o cunoaștere foarte vagă a artei noastre, autorii străini îl menționează invariabil pe Sfântul Vasile Preafericitul ca pe un exponent clasic al începutului „primordial”, „estic” al culturii ruse, văd în el un extras de „exotism” rusesc Toate acestea nu sunt pe deplin corecte Catedrala Sf Vasile este într-adevăr un monument remarcabil, dar este rodul cel mai caracteristic al geniului rus Și nu cel mai bun Modelul lui frecvența este excesivă: motivele decorative tradiționale încep să sufere stilizare, ele sunt adunate într-un buchet elegant magnific, un lucru atât de important ca organizarea spațială le este sacrificat Spațiul interior al Sfântului Vasile este înghesuit, întunecat și inconfortabil Mult mai constructive, simple și convingătoare în simplitatea lor au fost bisericile Vladimir-Suzdal și Novgorod Iconografia secolului al XVI-lea nu este străină de inovație, dar puterea dogmei bisericești-feudale face ca această inovație să fie unilaterală, o împiedică să crească până la un nou punct de cotitură calitativ Căutarea noului merge în direcția care este, în general, caracteristică culturii medievale târzii: sfera de atenție a artei se extinde, curiozitatea crește față de lumea din jurul ei, către detaliile ei vii Atunci când această curiozitate crescândă însoțește cel mai important lucru - realizarea demnității inerente a unei persoane, adică umanismul - atunci drumul duce la o nouă etapă calitativă în cultura artistică, înțeleasă sub termenul de „Renaștere” sau „Renaștere” Dar spiritul umanismului a fost suprimat în statul monarhic rus A început să răsară în secolul al XV-lea, dar despotismul și domnia iobăgiei au înăbușit germenii viziunii renascentiste asupra lumii Prin urmare, acele noi „concrete” atât în subiecte, cât și în formele picturii icoanelor, care apar în secolul al XVI-lea și chiar mai mult în secolul al XVII-lea, nu produc o revoluție profundă și semnificativă în artă Icoana rămâne o icoană, doar mai narativă, fracționată, complexă, uneori supraîncărcată de detalii, din cauza căreia se pierde fosta claritate nobilă a conceptului artistic Icoanele cu un complot foarte complex, complicat, comploturi de pilde, comploturi alegorii devin populare ARTA VECHE RUSĂ Pentru a ilustra, să zicem, Pilda șchiopului și orbului, pictorul de icoane a combinat, în același spațiu condiționat al tabloului icoanei, o astfel de masă de scene individuale încât unul dintre cele mai puternice farmece ale picturii icoanelor, netezimea și puritatea siluetelor, se îneca deja în această fragmentare Este interesant de observat câte forme condiționale tradiționale, adoptate în pictura icoanelor din timpuri imemoriale, sunt acum regândite într-un mod mai „real”, dar nu anulate De exemplu, diapozitive peisaj În icoanele antice, diapozitivele erau doar un simbol al fundalului peisajului Aproape clare din punct de vedere geometric, în trepte, au construit perfect compoziția, dar nu s-au prefăcut deloc a fi asemănătoare cu peisajul real (vezi dealurile din icoana nordică a secolului al XV-lea „Înmormântarea”) Acum, uneori încearcă să facă din ele un element al peisajului - în cadrul compoziției tradiționale de icoană, aceasta nu are prea mult succes, iar forma lor își pierde cristalinitatea expresivă, devine liberă, ca șifonată sau prea „creț” În icoanele secolului al XVII-lea, copacii și florile cresc din belșug pe aceste dealuri condiționate Astfel, sentimentul de „proporționalitate și conformitate” dispare treptat În acest moment, iconografia, ca niciodată înainte, este supusă controlului oficial La mijlocul secolului al XVI-lea, Catedrala Bisericii Stoglavy a luat în considerare în mod specific problemele picturii icoanelor și a condamnat „fabricațiile” în icoane, prescriind respectarea strictă a modelelor canonice și a textelor sacre Cu toate acestea, catedrala nu s-a opus unor comploturi alegorice complexe Funcționarului Viskovato, care câțiva ani mai târziu le-a reproșat pictorilor de icoane neînțelegerea lor și i-a suspectat de o înclinație pentru „rafinament” și erezia occidentală, i s-a spus: „Nu vă băga nasul în propria afacere, să știți, nu aruncați-vă sulurile ” S-a dovedit în cele din urmă că înclinația în creștere naturală a artiștilor către diversitate, spre observarea vieții a fost introdusă cu forța în canalul oficial - teologic Icoana s-a transformat într-o ilustrare complicată a textelor teologice În secolul al XVII-lea, pictura a încercat din nou și din nou să slăbească jugul unei tradiții osificate - de această dată, apelând la motive seculare și de gen și la unele dintre tehnicile picturii occidentale Au existat certuri neîncetate între susținătorii inovațiilor occidentale și apărătorii antichității Acesta din urmă, căruia îi aparținea înflăcăratul și furios protopop Avvakum, și-a asumat sarcina ingrată de a returna irevocabilul Această poziție poate părea de neînțeles dacă nu o raportăm la o contradicție istorică mai largă și anume: în statele feudale, mișcările de opoziție populară au avut loc foarte des sub sloganul unei întoarceri la antichitate Căci progresivitatea istorică a „noului” nu a coincis întotdeauna cu progresul justiției și chiar cu progresul artistic De aceea, același protopop Avvakum, vorbind în opoziție cu cei de la putere, a apărat cu încăpățânare obiceiurile străvechi atât în dogmă, cât și în artă Fanatismul lui este uimitor de sincer, bogat în conținut uman, dar inutilitatea și naivitatea ideilor sunt evidente Aceasta este exact contradicția dramatică a vieții rusești, care, poate mai bine decât toți istoricii, a exprimat mai târziu Surikov în Boyaryna Morozova și Săgetător Dar chiar și de partea „occidentaților” de atunci nu exista decât un adevăr parțial și unilateral – chiar și în materie de artă Pentru că nici „motivele” și nici „tehnicile” prin ele însele nu pot da o nouă viață artei Pentru asta ai nevoie EVUL MEDIU Dionisie răstignire Pictogramă Dionisie Fragment din pictura Bisericii Nașterea Maicii Domnului din Mănăstirea Ferapontov o restructurare profundă a conținutului și stilului, ca în Italia în timpul Renașterii Iar inovatorii ruși din secolul al XVII-lea au fost foarte timizi, fapt pentru care nu pot fi învinovățiți: nu existau condiții pentru emanciparea spirituală a individului într-o țară aservită Un exemplu de astfel de inovație cu jumătate de inimă este activitatea „izugrafului” țarului (cum au început să fie numiți pictorii de icoane) Simon Ușakov El a reprezentat pictura „asemănătoare cu lumina”, a recomandat artiștilor să studieze la oglindă și el însuși a pictat foarte multe icoane, în care fețele sunt complet „corporale” În loc de goluri și animații condiționate, Ushakov introduce clarobscurul, simulând volumul feței; în același timp, iconografia și compoziția tradițională plană rămân intacte S-ar părea că, pe această bază, zit lucrări ale lui Simon Ushakov cu lucruri gotice târzii, cum ar fi, de exemplu, amintita „Răstignire” cehă A existat și o combinație de compromis a unui fundal plat cu o imagine tridimensională Dar apoi a mai fost ceva: un sentiment de individualitate umană, caracter Acesta este ceea ce îi lipsește lui Ushakov Figurat vorbind, a stropit pictura icoanei pe moarte cu apă moartă, dar nu a găsit apă vie: icoana a devenit realistă, dar nu a devenit viabilă „Mântuitorul nu este făcut de mâini” de Ushakov, care iese dintr-o tablă albă cu un relief delicat-auriu fumuriu, este, în esență, complet impersonal Modelarea volumetrică nu dezvăluie viața interioară în această față plictisitor de simetrică și arătosă: arată doar ARTA VECHE RUSĂ EVUL MEDIU el este „umflat”, așa cum a remarcat protopopul Avvakum nu fără acuratețe Cu cât mai mult sens, pasiune, caracteristică, chiar „realism” erau în „chipurile” scrise convențional ale lui Teofan Grecul! Cu toate acestea, „apa moartă” este uneori necesară; ar fi greșit să negem importanța lui Simon Ushakov, precum și a artei rusești a secolului al XVII-lea în general Această epocă artistică, profund interesantă în felul ei, își așteaptă încă cercetătorul Este interesant nu atât pentru valorile sale absolute, care au fost mai bogate în epocile anterioare, cât pentru complexitatea pestriță a vieții culturale, unde începuturile noului răzbateu implicit, rotund, uneori capricios Arhitectura secolului al XVII-lea, în comparație cu cea dintâi, se remarcă printr-o eleganță extraordinară Când, la mijlocul secolului al XIX-lea, unii arhitecți Biserica Înălțarea Domnului din Kolomenskoye Camera Palatului Terem din Kremlinul din Moscova ARTA VECHE RUSĂ au încercat să reînvie stilul național, „pur rus”, au tras idei despre acesta în principal din clădirile secolului al XVII-lea - majoritatea au supraviețuit Aici au apărut forme complicate, care mai târziu, cu o pierdere completă a simțului armoniei, au migrat la „stilul rus”: toate aceste acoperișuri în formă de butoi, rame de ferestre sculptate, kokoshniks cu mai multe niveluri, streașină sub formă de „pieguri de cocoș”, coloane răsucite și ornamente florale bogate, care se întindeau pe pereți și bolți ca un covor Cel mai magnific, acest stil modelat sa manifestat în clădiri seculare - palate și turnuri; în Palatul Kolomna din lemn al țarului Alexei Mihailovici (nu a fost păstrat, aspectul său este cunoscut din gravuri vechi), în Palatul Kremlin Terem Se vede aici un semn de secularizare gusturile naturale și reluarea folclorului fabulos început în artă Dar, în același timp, există o senzație de zdrobire și înfundare În aceste camere joase, boltite, cu ferestre cu gratii, în care flutea căldura de la sobele de țiglă încălzite cu căldură, unde fiecare piesă de mobilier era decorată plictisitor și fracționat, viața era înfundată - atât în sens literal, cât și în sens figurat Era un mediu potrivit pentru boierii supraponderali, neîndemânatici, cu bărbi, caftane cu boruri lungi și pălării înalte Nu e de mirare că Petru I, înflăcărat de dorința de a reînnoi și purifica aerul rusesc, a luat armele împotriva acestei vieți boierești leneșe, bărbi groase, haine grele și așa s-a îndrăgostit de casele îngrijite olandeze, fără decorațiuni inutile Aproape mai multă demnitate și puritate de stil decât la boier EVUL MEDIU ARTA VECHE RUSĂ Catedrala lui Vasile din Moscova - Captură grozavă Detaliu al icoanei „Învierea – Coborârea în Iad” anii și conacele regale din secolul al XVII-lea, era sub masca satelor rusești În ciuda poverii și sărăciei vieții de iobag țărănești, în viața populară s-au dezvoltat forme excelente de artă aplicată Necesitatea de a ține cont în primul rând de nevoile urgente ale vieții și, prin urmare, de a menține o oportunitate strictă se dovedește uneori utilă pentru art Factorul limitativ protejează împotriva deciziilor lipsite de gust, învață acea conformitate a formei cu scopul, care face cele mai simple lucruri frumoase În clădirile lor, țăranii erau nevoiți să se descurce cu lemnul și să construiască cu costuri minime, iar bisericile lor din lemn sunt monumentale, extrem de „adevărate” în ceea ce privește proprietățile materialului, EVUL MEDIU în ceea ce privește claritatea designului Și colibe obișnuite din bușteni rusești sunt departe de a fi lipsite de expresivitate artistică: articulațiile sunt clare și oportune, buștenii rotunzi nedisimulați, pliați într-o coroană, au conferit clădirii o plasticitate moale, inerentă arhitecturii rusești din timpuri imemoriale, acoperișurile cu frontoane erau în armonie cu corturi mai înalte ale bisericilor Silueta generală a satului, unde casele pe vremuri nu erau întinse într-o singură linie, ci erau amplasate liber, în unghiuri diferite unele față de altele, amintea parțial silueta unei păduri de molid Colibele erau adesea decorate cu sculpturi, ele, ca și camerele maestrului, aveau benzi sculptate complicate, dar acest lucru se făcea cu moderație și până la obiect, fără suprasaturare Articolele de uz casnic țărănesc sunt extrem de bune - roți vopsite, sucitoare, tăieturi, arcuri, oale figurate, prosoape brodate Țăranii înșiși făceau aceste obiecte și le consumau ei înșiși, așa că nu putea exista nicio plăcere pentru gusturile altora, nici pretenții - adevăratul instinct de frumos care se dezvoltase de-a lungul secolelor era la lucru Pe o simplă linguriță de lemn sub formă de pasăre sau de cal, sculptată de un tâmplar necunoscut din sat, se pot studia legile principale și universale ale artei aplicate: oportunitatea expresivă și integritatea formei, unitatea formei și a decorului, capacitatea de a generaliza Obiecte de artă ţărănească Puțin a supraviețuit din secolul al XVII-lea și mai devreme, dar produsele Secolele al XVIII-lea și chiar al XIX-lea poartă în sine, cu diverse parafraze și actualizări, baza străveche – atât în forme, cât și în tipare Însăși viața țăranilor ruși nu s-a schimbat repede: în secolul al XIX-lea, ca pe vremuri, un țăran mergea la plug, tăia o colibă, înhăma un cal la o căruță și o sanie, femeile toarceau și țeseau iarna serile sau într-o colibă care era încălzită în negru, la lumina unei torțe introduse în luminile de fier Și băncile stăteau de-a lungul pereților în același mod, un călún pentru culegere de apă atârnat pe perete în același mod, mergeau la fel cu juguri și ciuperci - cu cutii de bast și varză tocată și își depozitau " gunoi" în cufere Lucruri asemănătoare simple, lucruri muncitorești care au servit atât bunicii, cât și nepoților, s-au cristalizat în forme confortabile și vesele Întotdeauna aminteau de ceva viu: un cal se etala pe acoperișul colibei, luminile arătau ca tulpinile unei plante Roțile erau împodobite cu generozitate: roata era venerată, era un simbol al bunăstării domestice, fetele se învârteau la adunări, multe cântece rusești întinse erau pliate în zgomotul fusului Decupațiile erau uneori complet acoperite cu sculpturi crestate cu model, unde aproape sigur exista un motiv al unui cerc cu o spirală - un semn antic al soarelui, datând din arta plugarilor sciți Pe roțile care se învârte, probabil că mi s-a părut deosebit de potrivit, amintind de o roată care se învârte Este interesant de observat că maeștrii populari, variind motivele tradiționale în diferite moduri, nu au căutat să-i aducă mai aproape de natura care îi înconjura: dimpotrivă, au vrut să-și decoreze viața simplă cu imagini minunate și fără precedent Basmele antice vizitau constant coliba țăranului În cioplirea „valanților” - scânduri deasupra ferestrelor colibei - apăreau sirenele („beregini”, sau „faraonii”, după cum le numeau țăranii), păsări de sirenă, lei - uneori cu „coada înfloritoare” Maeștrii ruși nu au văzut niciodată lei, dar i-au portretizat cu atât mai binevoitor; în viziunea lor, leul era o creatură la fel de fantastică ca o sirenă Și dacă înfățișau păsări, atunci aceștia nu erau niște grauri familiari, ci păsări de foc sau păuni, iar dacă cocoși, atunci cocoși speciali cu modele ARTA VECHE RUSĂ Simon Uşakov Mântuitorul nu este făcut de mâini cu pene și creste-coroane; dacă cai, atunci fabuloși cai cu coame sălbatice, cai în carul soarelui Fiarele și creaturile mitice nu arată nicăieri înfricoșătoare, ci doar distractive și amuzante Este greu de spus de ce, dar arta rusă nu a avut niciodată o înclinație pentru imagini crude și înfricoșătoare, EVUL MEDIU care sunt atât de numeroase în Evul Mediu occidental În „teratologia” rusă, chiar și monștrii sunt benigni, iar animalele sunt pur și simplu amabile Aici este necesar să spunem puțin despre sculptura rusă în general Sculptura rotundă, ca și în Bizanț, a fost folosită foarte puțin în decorarea bisericilor (Biserica Ortodoxă s-a ferit de „idoli”), dar meșterii ruși, locuitori ai pădurilor, care din timpuri imemoriale erau iscusiți cioplitori în lemn, încă făceau „ sculptură plată” în număr mare, sculptură sculptură Erau și statui – tot orientate spre avion O frumoasă statuie din lemn a lui Paraskeva-Vineri din secolul al XV-lea (din regiunea Kostroma) cu o față strict gândită și tristă a unei adevărate rusoaice a supraviețuit până în zilele noastre Au fost realizate multe cruci sculptate, rame sculptate pentru catapeteasma, decoratiuni de corabie, decoratiuni pentru casa si tot felul de ustensile Doar putin cea mai mare parte a fost păstrată; lemnul este instabil, supus focului, dacă nu ar fi acesta dintre singurele sale neajunsuri, este greu de imaginat un material mai nobil și mai fermecător pentru sculptură Este ascultător de tăietor, arată viu, cald, are un model natural frumos de fibre, pe care sculptorii le-au păstrat foarte des în compozițiile lor ca element decorativ Și produsele pur utilitare din lemn au un farmec aparte: nu degeaba Surikov a spus că lemnul de foc rusesc trebuie cântat, - într-adevăr, lemnul de foc și arcurile, și roțile care se învârtesc și oalele sunt, de asemenea, un fel de „sculptură” astfel încât forma lor este găsită și organică, astfel încât să îndeplinească atât funcția produsului, cât și caracteristicile materialului Din păcate, până astăzi nu știm să ne apreciem propriile comori naționale Multora li se pare că arta este locul în care marmura, ramele aurite, ARTA VECHE RUSĂ Fragment din pictura Bisericii Profetului Ilie din Iaroslavl secolul al -lea culori de lux, și ce loc pentru el - în sălile reci ale muzeului Între timp, arta este omniprezentă și, adesea, unele arhitrave modeste sau un rulou de rufe sunt mai artistice decât un monument greu și scump Multe lucrări extrem de artistice de sculptură veche rusă și pictură de icoane sunt încă îngrămădite undeva în poduri abandonate sau se deteriorează în biserici cu scânduri: nu sunt protejate și tratate barbar Nu lăsa să se întâmple asta când întâlnești așa ceva! Dar înapoi în secolul al XVII-lea Deși arta țărănească și a „stăpânului” diferă semnificativ, totuși, comunitatea stilistică dintre ele era de netăgăduit Așa-numitul stil Naryshkin în arhitectura din piatră a bisericii de la sfârșitul secolului al XVII-lea provine în mod clar din vechile principii ale arhitecturii populare din lemn: la bază există un pătrat, „patru rik”, pe care este plasat un „octogon” mai mic Am văzut că deja în secolul al XVI-lea, de exemplu, în Biserica Kolomna, această tehnică a fost transferată la clădirile din piatră Particularitatea stilului Naryshkin este că nu una, ci mai multe figuri octogonale care descresc treptat sunt ridicate pe o bază pătrată Biserica este o turelă zveltă, cu mai multe etaje, acoperită cu o mică cupolă și acoperită de sus în jos cu decor elegant tipic secolului al XVII-lea Și acum sunt introduse noi elemente în sistemul de decorare - coloane care nu au valoare constructivă, dar subliniază și rotunjesc frumos marginile octogonului Clădirile lui Naryshkin sunt foarte elegante, deși în ele se simte ceva puțin jucărie, se arată prea mult Cele mai bune exemple ale stilului Naryshkin sunt biserica din Fili, turnul clopotniță al Mănăstirii Novodevichy Iar în pictură, alături de dorința de narațiune, intriga, pentru plauzibilitatea detaliilor, există un gust pentru fracționalitatea sofisticată și multicoloritate Interioarele bisericilor din Rostov și Yaroslavl sunt acoperite cu un covor înflorit de picturi murale, în care nu există nimic: o mulțime de figurine, peisaje și pavilioane, nori învolburați, animale ciudate O masă de povești distractive, instructive și chiar patetice se desfășoară în fața vizitatorului bisericii - dacă ar fi putut să le ia în considerare Dar compozițiile sunt complicate și fluide, scara imaginilor este mică în comparație cu scara clădirii, care se contopește în impresia de ansamblu a unui caleidoscop Icoanele sunt într-o poziție mai avantajoasă: pot fi privite îndeaproape, cu atenție Icoana monumentală este din ce în ce mai mult înlocuită de icoana de cameră a „micului scris” atent; Acesta este un tip de icoană „Stroganov” care a apărut încă din secolul al XVI-lea și a devenit deosebit de populară în secolul al XVII-lea EVUL MEDIU Și în apropiere apar o mulțime de lucruri complet neobișnuite: picturi pe pânză de Vasily Poznansky, care amintesc deja foarte mult de pictura europeană, foi de gravuri care amintesc de Dürer, un grund ilustrat de Karion Istomin, miniaturi în spiritul european, o sculptură în stil baroc în Dubrovitskaya biserica, in sfarsit, primele portrete, inca stangace, numite atunci "parsins" Vechea artă rusă, apropiindu-se de ultimele sale frontiere, și-a pierdut vechiul stil monolitic și grandoarea epică Fire rupte și fire de ghidare împletite și strânse într-un nod încurcat Acest nod a fost tăiat cu îndrăzneală și cruzime de reformele din timpul lui Petru cel Mare, de la care începe o nouă istorie diferită a artei rusești Poate părea că decalajul dintre cultura rusă medievală și cea nouă este prea mare, că nu există aproape nicio legătură între pictura cu icoane și pictura din secolul al XIX-lea, arhitectura și arhitectura rusă veche orașe moderne, între „Povestea campaniei lui Igor” și „Război și pace” de Tolstoi Dar o astfel de judecată ar fi prea grăbită La toate întorsăturile ascuțite ale istoriei, cultura rusă, despărțindu-se de trecutul ei, a păstrat-o în adâncul spiritului A continuat să trăiască în personaje populare și cântece populare, în gândurile lui Lermontov, Gogol, Tyutchev, Blok, în căutarea lui Tolstoi și Dostoievski, în intuițiile istorice ale lui Surikov, în peisajele lui Levitan, în simfoniile lui Ceaikovski, în picturile lui Vrubel, Roerich, A Vasnetsov, Petrov -Vodkin Dacă asculți și privești cu atenție melodiile, intonațiile, culorile, ritmurile artiștilor ruși ai noului timp, la fel de atent pe cât privesc în apele unui lac adânc, atunci undeva în fund vei simți strălucirea incendiilor și sunete de clopote, steagul stacojiu al lui George și privirea liniștită a îngerilor lui Rublev Și indiferent cât de mai târziu lacul se adâncește și se revarsă, el va rămâne mereu în adâncuri ARTA RENAȘTERII „Te-am creat ca o ființă nu cerească, dar nu numai pământească, nici muritoare, dar nici nemuritoare, astfel încât tu, străin de constrângere, să devii propriul tău creator și să-ți faci complet propria imagine Ți s-a oferit ocazia de a cădea la nivelul unui animal, dar și oportunitatea de a te ridica la nivelul unei ființe asemănătoare unui zeu - numai datorită voinței tale interioare ”- asta îi spune Dumnezeu lui Adam în tratatul umanistului italian Pico della Mirandola „Despre demnitatea omului” În aceste cuvinte, experiența spirituală a Renașterii este comprimată, este exprimată schimbarea de conștiință pe care a făcut-o Când se spune: „arta Renașterii”, ce asociații apar în primul rând? Chipurile sunt amintite Chipuri apropiate, luminoase, bătute cu claritatea unei medalii, uneori remarcabil de frumoase, alteori neregulate, dar întotdeauna semnificative Diferiți unul cu celălalt, dar având ceva în comun; foarte individual, dar interior nedezvăluit și, prin urmare, puțin misterios Îmi amintesc de tineri florentini cu părul negru, profile feminine subțiri, cu fruntea mare deschisă, chipul trufaș al lui Giuliano Medici din portretul lui Botticelli cu pleoapele pe jumătate închise, cu un zâmbet rece abia sesizabil; plin de furie Brunelleschi Catedrala Santa Maria del Fiore din Florența Capetele de condottieri ale lui Donatello și Verrocchio, chipul amenințător de frumos al Davidului lui Michelangelo, vă vor aminti cu siguranță de Mona Lisa neînțeles de calmă, eludând orice interpretări Între timp, Renașterea italiană s-a exprimat artistic nu numai și nici măcar în principal în portrete A creat o nouă înfățișare arhitecturală pur seculară a orașelor, a populat orașele cu statui și a acoperit pereții palatelor și capelelor cu picturi; în tablouri și picturi, prin prisma subiectelor evanghelice și mitologice, a fost surprins spectacolul vieții acestor orașe prospere - de la strălucite cavalcade și festivități până la celula unui om de știință umanist Și dacă, totuși, arta Renașterii este asociată în primul rând cu un tip special de chip uman, atunci aceasta se poate datora faptului că descoperirea personalității se află în centrul tuturor descoperirilor sale inovatoare Conștientizarea demnității și valorii sale, a posibilităților sale, despre care vorbește în mod figurat Pico della Mirandola, este esența umanismului renascentist în sens larg și general El continuă în În sensul său direct și restrâns, „umanismul” însemna educație laică, știință laică spre deosebire de teologia învățată ARTA RENAȘTERII condiții istorice noi, tradiția umanismului antic, dar și foarte diferit de acesta, la fel cum persoana voinică, întreprinzătoare a erei burgheze de început diferă de persoana lumii antice Cele mai îndrăznețe minți antice nu visau la oportunitatea de a-și „fatura propria imagine” cu propria lor voință: stoicii romani au cerut doar „să joace bine rolul” predestinat omului Arta antichității a cântat un imn omului - un reprezentant al unei rase victorioase, rezonabile și frumoase Un om nemulțumit, însetat de dreptate de neatins, a fost dezvăluit de arta medievală Dar imaginea unei persoane cu voință puternică, intelectuală - creatorul propriului destin, creatorul lui însuși - a fost creată doar de Renaștere Această imagine, glorificată, ideală în esența ei, a fost inspirată de conținutul real al epocii: acesta este adevărul ei, realismul ei Nu este nevoie să idealizăm această eră, să o imaginăm mai bine decât a fost de fapt A fost o epocă nu pentru suflete slabe, plină de lupte intense de clasă și lupte civile sângeroase; conducătorii săi s-au străduit pentru putere, fără să se oprească la mijloace, până la pumnalul asasinilor; amanetii au făcut-o carieră amețitoare, politicienii nu au disprețuit metodele cinice proclamate deschis de Machiavelli: forța este baza legii În același timp, a fost o eră de ascensiune creativă rapidă, eliberată de hipnoza scolasticii bisericești, dornică să cunoască și să înțeleagă lumea așa cum este cu adevărat, o eră a marilor descoperiri, care, așa cum spunea Engels, „avea nevoie de titani și care a dat naștere titanilor prin puterea gândirii, pasiunii și caracterului, prin versatilitate și învățare Care este descendența culturii Renașterii? Continuitatea cu antichitatea este evidentă, a fost subliniată chiar de umaniștii italieni, de unde și termenul de „Renaștere” (în franceză – Renaștere, în italiană – Rinascimento), care a însemnat renașterea culturii antice Mai puțin evidentă, la o privire superficială, este continuitatea în raport cu cultura Evului Mediu Personalități renascentiste, în special Giorgio Vasari, autorul „Viețile pictorilor, sculptorilor și arhitecților celebri”, au vorbit dur și condescendent despre arta medievală, numind-o „barbară”, „manieră grosolană” Ele pot fi înțelese: K Marx și F Engels despre art În vol , vol , p ARTA RENAȘTERII cultura Renașterii s-a format în repulsie față de principiile medievale, în lupta împotriva lor Dar, ca în orice dezvoltare vie, aici nu a existat doar negația goală, ci unitatea de negație și continuare Deși cultura Renașterii este separată de cultura medievală printr-o graniță calitativă destul de definită (cel puțin în Italia, în alte țări, așa cum vom vedea mai târziu, nu a existat o astfel de graniță: Renașterea de nord a apărut direct din gotic) , dar un astfel de decalaj istoric nu se afla deloc între ei, ca odinioară între lumea antică învinsă și feudalul timpuriu Însăși logica dezvoltării orașelor medievale, logica luptei comunelor urbane împotriva domnilor feudali (și ne amintim că arta gotică a fost creația acestor orașe medievale comune) a condus în mod firesc la etapa renascentist Cine au fost oamenii Renașterii, primii Adami ai lumii burgheze, versatili, activi, trăind cu toate interesele timpului lor? Aceștia erau toți aceiași oameni ai celei de-a treia state, acum câștigând o victorie economică și politică, descendenți direcți ai burgherilor medievali, care, la rândul lor, au ieșit din bisericile medievale oameni care postesc în orașe „De la iobagii din Evul Mediu a venit populația liberă a primelor orașe; din această clasă de orăşeni s-au dezvoltat primele elemente ale burgheziei În fața noastră este un fir istoric continuu de dezvoltare Ea corespunde aceluiași fir de dezvoltare a artei - de la stilul romanic la cel gotic și apoi la renaștere Cu toate acestea, etapa Renașterii nu s-a conturat peste tot, nu simultan și nu în aceleași forme Italia a fost singurul centru clasic al culturii renascentiste Acest lucru este de înțeles din punct de vedere istoric: lupta orășenilor împotriva domnilor feudali a continuat și s-a încheiat altfel În multe țări, s-a încheiat cu unificarea țării sub auspiciile unei puternice puteri monarhice centrale S-a pus capăt separatismului și arbitrarului feudalilor, dar jugul monarhiei feudale a fost înlocuit; a treia stare a câștigat doar drepturi de compromis În orașele italiene, situația este diferită Aici nu a existat centralizare, dar nu a existat nici trecerea la absolutism Activitatea independentă a celei de-a treia state nu a fost constrânsă de nimic și, după ce a câștigat o serie de victorii, și-a stabilit propriile reguli în orașe Istoria tipică a Florenței Marx K , Engels F Op T , p ARTA RENAȘTERII un fel care a jucat un rol în cultura Renașterii, asemănător cu rolul Atenei în Grecia antică Florența, mai devreme și mai hotărât decât toate, la sfârșitul secolului al XIII-lea, a pus capăt dependenței domnești de baronii toscani Dezvoltarea industriei, comerțului și băncilor a dat putere și încredere clasei „popo-lan” – negustori, schimbători și artizani Populanii florentini au tratat foarte aspru aristocrația feudală: conform „Instituțiilor de Justiție” din , nobilii au fost lipsiți de drepturi electorale și politice în general Comuna orăşenească, formată din reprezentanţi ai atelierelor meşteşugăreşti şi ai breslelor comerciale, a devenit organism suveran; puterea papalității era în criză, încercările împăraților germani de a prelua puterea asupra Italiei au fost respinse Toate aceste evenimente au avut loc într-o atmosferă de luptă - de clasă și de partid, extern și intern Lupta aprigă dintre guelfi și ghibelini, apoi între guelfi „negri” și „albi”, a continuat aproape un secol; Dante a respirat acest aer fierbinte, geniul lui s-a format aici Grupurile sociale care câștigau teren la putere din nou și din nou s-au împărțit în tabere în război În secolul al XV-lea a venit o perioadă de dominație „suverani neîncoronați” – ascensiunea familiilor bogate: bancheri Medici în Florența, Visconti în Milano, d’Este în Ferrara și alții Și aici războaiele între orașe și legile de orașe nu au încetat, iar opoziția internă a săracilor nu a încetat, ceea ce la sfârșitul secolului al XV-lea s-a soldat cu o mișcare sub conducerea călugărului Savonarola, un ascet care a mers la miza pentru ideile lui Tânăra clasă burgheză, care a fost principala protagonistă a epocii, se deosebea în multe privințe de predecesorii ei medievali A stat ferm pe pământ, a crezut în sine, s-a îmbogățit și a privit lumea cu alți ochi treji Tragedia viziunii asupra lumii, patosul suferinței, estetizarea sărăciei - tot ceea ce se reflecta în arta unui oraș medieval - i-au devenit din ce în ce mai străine A crescut respectul pentru omul pământesc, care învinge, acceptând lumea așa cum este, se bucură de bucuriile vieții și experimentează răpirea în luptă, fără a cădea în extazul disperării și al extazului religios Și în luptă, și în cercetarea științifică, și în afacerile lumești de comerț și îmbogățire și în plăcerile lumești, acești oameni au atras un sentiment de plinătate a vieții, debordant Orașele din Italia erau relativ mici, iar intensitatea publicului ARTA RENAȘTERII pasiunile, vârtejul evenimentelor politice – atât de puternice încât nimeni nu putea să stea deoparte și să trăiască o viață adormită pasivă; în acest font de foc s-au format și temperat personaje întreprinzătoare, energice Energia ar putea servi atât binelui cât și răului - ambele la scară mare, la scară mare O gamă largă de capacități umane a fost dezvăluită în mod clar, iar activitatea individului a fost mare, astfel încât părea că totul depindea de efortul ei volițional A fost o iluzie istorică care a înlocuit iluzia destinului - fructuoasă, care duce omenirea înainte, dar totuși o iluzie Idealul estetic al Renașterii, imaginea unui om universal auto-creator, „nereținut”, nu a fost atât de mult o reflectare directă a epoca, la fel ca radiatia ei ideala, marele ei vis, mostenit veacurilor viitoare Dar în artă a dobândit carne și sânge vii Oamenii din imaginea artiștilor Renașterii arată atât complet vii, cât și extraordinari, ca și cum ar fi traduși într-un plan superior, monumental al ființei Și nu acesta este motivul pentru care arta Renașterii, cu angajamentul ei față de modern și pământesc, cu cultul ei al asemănării „oglinzii” a lumii exterioare, s-a încăpățânat să evite subiectele moderne și a continuat să folosească prisma mitologică tradițională? Datorită acestei prisme, contemporanul a fost ridicat la rangul de etern, mondenul a fost atașat de eroic și s-a afirmat „asemănarea cu Dumnezeu” a unei persoane reale REVIERE ÎN ITALIA PROTORENSAnță Epoca Ducento, adică secolul al XIII-lea (de fapt, sfârșitul său) , a fost începutul culturii renascentiste a Italiei – protorenascentismul Proto-Renașterea are o legătură vitală cu Evul Mediu, cu tradițiile romanice, gotice și bizantine (în Italia medievală, influențele bizantine erau foarte puternice alături de gotic) Chiar și cei mai mari inovatori ai acestui timp nu au fost inovatori absoluti: nu este ușor să trasăm în munca lor o graniță clară care desparte „vechiul” de „noul” Cel mai adesea, elementele ambelor sunt contopite într-o sinteză de necompunet, ca în Divina Comedie a lui Dante, pe care Engels l-a numit ultimul poet al Evului Mediu și primul poet al timpurilor moderne Perioadele din istoria culturii italiene sunt de obicei desemnate cu numele de secole: Ducento (sec XIII) - Proto-Renaștere, Trecento (sec XIV) - continuarea Proto-Renaștere, Quattrocento (sec XV) - Renașterea timpurie, Cinquecento (sec XVI) - Înalta Renaștere În același timp, cadrul cronologic al secolului, desigur, nu coincide complet cu anumite perioade de dezvoltare culturală: de exemplu, Proto-Renașterea datează de la sfârșitul secolului al XIII-lea, iar Renașterea timpurie se încheie în anii secolul XV; iar Înalta Renaștere devine învechită prin anii al -lea secol Ea continuă până la sfârșitul secolului al XVI-lea numai la Veneția; termenul „Renașterea târzie” este folosit mai des în această perioadă Simptomele Proto-Renașterii în artele vizuale nu au însemnat întotdeauna ruperea tradițiilor gotice Uneori, aceste tradiții sunt pur și simplu impregnate de un început mai vesel și mai laic, păstrând în același timp vechea iconografie, vechea interpretare a formelor Acesta este modul cel mai puțin radical: gotic renascut, lipsit de tensiune dramatică, uitând de originile sale comune, devenind grațios, ușor manierat, zâmbitor sau melancolic Sau o icoană bizantină devenită plăcut laică Adevărata „descoperire a personalității” Renașterii nu este încă atinsă aici Această tendință parțial proto-Renaștere, parțial gotică a predominat în secolul al XIV-lea A înflorit mai ales în Siena și în acele centre italiene în care obiceiurile feudale erau mai ferm ținute Are multe în comun cu goticul „regal” târziu al Franței, cu versurile provensale, cu „noul stil dulce” din poezia Ducento Schitul Leningrad are o pictură frumoasă atribuită lui Gentile da Fabriano, un maestru gotic umbrian de la sfârșitul secolului al XIV-lea, Madona și Pruncul cu îngeri În fața noastră este o schemă de pictură cu pictograme complet condiționată a acestui complot, dar culorile irizate strălucitoare radiază o astfel de reflexie senzuală Palazzo Vecchio din Florența ARTA RENAȘTERII Biserica San Miniato al Monte din Florența secolele XI-XIII Faţadă REVIERE ÎN ITALIA Simone Martini Buna Vestire Fragment Mă bucur, covorul cu păsări aurii pe câmpul roșu este atât de elegant, Madona blondă este atât de drăguță lumească, încât această icoană cu greu ar putea evoca stări de rugăciune În același loc, în Ermite, se poate vedea ♦ Madonna de Simone Martini - o mică capodopera a celebrului Sienez, un maestru protorenascentist mai profund decât Gentile da Fabriano, deși și mai strâns legat de sistemul medieval de gândire artistică A fost iubit în special de marele poet Petrarh: i-a dedicat sonete și, potrivit legendei, i-a ordonat să picteze un portret al Laurei Simone Martini este unul dintre cei mai buni și mai eleganti pictori trecento Poate fi întotdeauna recunoscută după claritatea și melodiozitatea caracteristice siluetelor ARTA RENAȘTERII A existat o altă linie, istorică anterioară, în Proto-Renaștere, mai puternic opusă goticului A fost început de sculptori - Niccolò Pisano și Arnolfo di Cambio Cel mai mare dintre ei, Niccolo Pisano, a lucrat la mijlocul secolului al XIII-lea, când goticul european era în plină floare Dar a preferat ea stilul reliefurilor de pe sarcofage romane Inspirat de artele plastice romane, Pisano depășește necorporalitatea figurilor gotice, al căror corp nu se simte sub haine, și le „calmează” expresia accentuată Printre sculpturile amvonului Baptisteriului din Pisa, Pisano a realizat o figură nudă - o alegorie a Forței Aceasta este o întâmplare rară în arta medievală, care a evitat reprezentarea plastică a nudității În plus, figura îndesată a „Forței” este modelată foarte voluminos - are o senzație tactilă de plinătate plastică, rezistență, greutate, ceea ce este nou pentru sculptura gotică Alte figuri de pe reliefurile amvonului din Pisa, deși drapate, sunt, de asemenea, destul de corporale și de masiv masiv Cu toate acestea, ele nu sunt foarte expresive În ceea ce privește spiritualitatea imaginilor, Niccolò Pisano este inferior maeștrilor gotici maturi, chiar și fiului său Giovanni Pisano, care s-a îndreptat din nou către drama gotică În acest sens, Niccolò Pisano este mai puțin atractiv dacă ne gândim la opera sa în sine, în afara perspectivei istorice Dar dacă îl evaluăm ca fiind fondatorul unei noi mișcări, se dovedește că scăderea tonului emoțional a fost ceva fundamental important în sculptura lui Pisano Reacția negativă a lui Niccolò Pisano la emoționalitatea tulburătoare a artei medievale a vestit raționalismul intelectual al Renașterii, care avea să triumfe două secole mai târziu și să aducă cu sine o nouă emotivitate - mai mult adunat, curajos și îmbogățit intelectual în comparație cu vârtejul gotic al sentimentelor confuze Să punem „Forţa” lui Pisano alături de ♦ David al lui Michelangelo Între aceste sculpturi, oarecum asemănătoare, se află două secole și jumătate de intensă mișcare artistică Vom simți cum a început și unde a ajuns Arta musculară, grea, a lui Pisano s-a născut din căutarea unor noi forme pentru un conținut nou, matur, dar necristalizat încă Căutate intuitiv pentru forme clare, dense, ordonate rațional și disecate În Italia, aceste căutări au fost stimulate de păstrarea multor monumente romane antice; după câteva secole, în care au fost contemplați cu indiferență, interesul pentru ei a crescut acum enorm Cu toate acestea, au influențat implicit înainte, în special asupra arhitecturii Foarte devreme – mult mai devreme decât în artele vizuale – au început să apară clădiri de tip prorenascentist, precum biserica San Miniato din Florența sau baptisteriul florentin (baptismal) Prin proiectare, aceste clădiri sunt, de fapt, încă gotice, pur romanice - au fost construite în același timp când stilul romanic domina în Occident Dar au caracteristici remarcabile În primul rând, în decorarea fațadelor s-au folosit detalii ale ordinii antice - coloane și pilaștri cu capiteluri corintice În al doilea rând, pereții sunt căptușiți în întregime cu plăci de marmură colorată (de aceea stilul acestor clădiri este numit încrustat) Încrustația de marmură le oferă un aspect foarte ciudat: întreaga fațadă este clar desenată în dreptunghiuri de diferite dimensiuni, combinate cu cercuri și arce de arcade Într-adevăr, nu este mai mult de REVIERE ÎN ITALIA Giotto Întoarcerea lui Ioachim la păstori Fresca din Capela Arena din Padova - ornamentul suprapus deasupra - dispunerea plăcilor, relația lor proporțională, în esență, nu are nimic de-a face cu tectonica clădirii în sine Aici nu este atât de mult oportunitatea arhitecturală autentică, cât un simbol grafic al oportunității, dezmembrării, proporționalității „Stilul încrustat” pare să anticipeze, într-o schemă generală, acel sistem de forme clare și de mărime umană pe care mai târziu Renașterea l-a îndrăgit atât de mult: de aceea această arhitectură romanică a Italiei poate fi considerată în spirit protorenascentist Sculptura Pisano neagă ARTA RENAȘTERII expresia gotică nestăpânită și arhitectura proto-renascentista neagă ideea gotică a unui spațiu nemărginit, în creștere în toate direcțiile și împarte spațiul în zone distincte, finalizate în mod liniștitor „Dezmembrarea” a devenit mai târziu o pasiune pentru artiștii Renașterii Arhitectul și teoreticianul Alberti și-a început tratatul ♦ Despre arhitectură cu cuvintele: „Toată puterea ingeniozității, toată arta și capacitatea de a construi sunt concentrate doar în diviziune” Într-o altă carte, scria: „Îmi doresc ca pictorul să fie cât mai bine versat în toate artele libere, dar mai presus de toate vreau să învețe geometria” Totuși, lucrările care au fost discutate doar unilateral pregătesc și formează viziunea estetică asupra lumii a Renașterii Aceasta este încă „apă moartă” Arta lui Giotto era sursa de apă vie Giotto Plângere pentru Hristos Fresca Capelei Arena din Padova Capelele Bardi și Peruzzi cu frescă Giotto în Biserica Santa Croce din Florența REVIERE ÎN ITALIA ARTA RENAȘTERII Este singurul care în artele vizuale ale Proto-Renașterii poate fi plasat alături de Dante, contemporanul său Un nou sentiment al demnității umane a fost exprimat în frescele lui Giotto cu aproape aceeași forță ca și în Divina Comedie Acest lucru, însă, nu înseamnă că Giotto a fost un reformator singuratic A avut nu numai adepți, ci și asociați Istoricii de artă încă nu sunt de acord - picturile murale ale bisericii din Assisi, dedicate vieții lui Francisc de Assisi, aparțin lui Giotto însuși sau artiștilor cercului său? În orice caz, aceste picturi sunt apropiate de Giotto ca stil și spirit, dar inferioare ca perfecțiune artistică lucrărilor sale incontestabile: frescele din Capela Padova del Arena și din biserica Santa Croce din Florența Primele reprezintă un ciclu de povestiri ale Evangheliei despre viața lui Hristos, cele doua sunt tot dedicate lui Francisc Figura colorată a lui Francisc de Assisi, întemeietorul ordinului călugărilor mendicanți, care a fost mai întâi declarat eretic și apoi făcut sfânt, merită să fie amintită A trăit la sfârșitul secolului al XII-lea și începutul secolului al XIII-lea În tinerețe, Francis a fost bogat, extravagant și cufundat în ♦ tam-tam păcătos”, după cum spun vechile surse Apoi a experimentat o anumită fractură, întorcându-se către Dumnezeu Dar religiozitatea lui era deosebită Două trăsături caracterizează învățăturile lui Francisc: predicarea sărăciei și un panteism creștin special Francisc a învățat că harul lui Dumnezeu trăiește în fiecare făptură pământească, este turnat în tot ceea ce există - în stele, plante, animale, pe care le-a numit frații omului În picturile murale ale bisericii din Assisi amintite, există o scenă: Francisc predicând păsărilor Pare a fi evident că franciscanismul este destul de în spiritul acelor erezii populare, care, în esență, REVIERE ÎN ITALIA Giotto Moartea Sf Francisc Fresca Capelei Barda - Cavallini Apostol Fragment din frescă „Judecata de Apoi *” din biserica Santa Cecilia în Trastevere din Roma stvu, a hrănit cultura orașelor medievale Iar închinarea ♦ Împărătesei Sărăciei” și o dragoste emoționantă pentru ♦ creația lui Dumnezeu” s-a manifestat sub forma unor catedrale gotice Acest lucru, aparent, este contrar principiilor Renașterii avansate, care prețuia bogăția și puterea mai mult decât sărăcia și smerenia Învățăturile lui Francisc sunt înrădăcinate în viziunea asupra lumii din Evul Mediu Dar a fost ridicat accidental pe scutul culturii proto-renascentiste? În Giotto și în școala sa găsim o apologie poetică pentru faptele lui Francisc, iar Dante povestește despre ele prin buzele locuitorilor paradisului Un urmaș direct al lui Francis a fost remarcabilul poet protorenascentist Jacopone da Todi Aparent, panteismul lui Francisc includea ceva nou, ceva care făcea ecou pe departe cu panteismul grecilor El este impregnat de acceptarea lumii: Francisc nu condamnă lumea pentru păcătoșenia ei, ci îi admiră armonia; pământul îi este drag ceva firesc, în timp ce fantezia ireprimabilă a Evului Mediu a creat de bunăvoie himere și monștri Poezia religioasă nu a cunoscut nimic mai vesel decât ♦Lauda Creațiilor” de Francisc, unde îl laudă pe Domnul împreună cu ♦frate soare”, ♦sora lună”, ♦sora apă”, și se termină așa: Slavă Ție, Doamne, din mama noastră pământ, Ea ne hrănește și ne călăuzește, Și atâtea roade ne dă, Flori și ierburi roșii ne dă! În epoca dramei furtunoase a Evului Mediu, franciscanismul a purtat un aspect mai calm, mai strălucitor și mai senzual al viziunii asupra lumii, care nu a putut decât să atragă precursorii culturii renascentiste Natura duală a franciscanismului convinge încă o dată că Renașterea nu a fost o pură negație a Evului Mediu și aceasta din urmă este prezentă ARTA RENAȘTERII nu era doar un vestigiu în ea: a existat un proces mai complex și mai organic de creștere unul în altul Elementele constitutive ale viziunii proto-renascentiste sunt diverse: ea s-a alimentat de erezia franciscană, iar opusul ateist, „epicurean”, al cărui adept era glorificatul Dante Farianta degli Uberti; și antichitatea romană, și goticul francez și poezia provensală O întreagă încurcătură de influențe diverse Ele s-au împletit în creuzetul noilor relații sociale apărute la sfârșitul secolului al XII-lea în Italia și, ca rezultat general, ideea de renaștere se maturiza - nu doar renașterea culturii antice, ci renașterea și iluminarea omului Ea este miezul poemului lui Dante, ea spiritualizează și opera lui Giotto În interiorul Capelei del Arena, pictată de Giotto, deja triumfă principiul dezmembrării și echilibrului Frescele sunt aranjate în rânduri egale și sunt închise în dreptunghiuri - aproape ca și fațadele clădirilor proto-nessiene sunt împărțite în dreptunghiuri De fapt, acestea sunt picturi pictate pe pereți De la pictură la pictură, artistul conduce privitorul prin episoade succesive ale istoriei lui Hristos, începând cu istoria strămoșilor săi – Ioachim, Anna, Maria La fiecare scenă participă mai mulți actori, toți sunt înfășurați în chlamys simple care se încadrează în pliuri mari, toți au un tip similar de față - alungit, cu o bărbie grea și ochi apropiați P Muratov, autorul cărții „Imaginile Italiei”, a spus foarte exact despre Giotto: „A văzut o ființă umană în toate nenumăratele figuri care îi umplu frescele” Situația, locul acțiunii sunt conturate foarte puțin peste tot: prin pavilioane arhitecturale condiționate, care amintesc de decorațiuni glisante de pe scenă site-ul Coloane subțiri, porticuri, arcade sunt necesare doar pentru a arăta că acțiunea se desfășoară în sau în apropierea încăperii, pentru a evidenția cutare sau cutare scenă, pentru a crea un cadru pentru figură Acolo unde fundalul este peisajul, seamănă cu dealurile pe care le cunoaștem în icoanele rusești Și nu sunt detalii nicăieri Fără fulgere colorate Culori deschise, reci, textura fina Ne dezamăgește marele Giotto? Nu, există o semnificație umană extraordinară în aceste compoziții simple, în aceste figuri înfășurate Giotto, ca și Pisano, evită expresiile prea dramatice ale pasiunii, dar nu devine impasibil El transmite profunzimea experiențelor în formule plastice medii Aici Ioachim, izgonit din templu, se întoarce încet la turmele sale; a plecat doar puțin capul și a lăsat ochii în jos, neobservând câinele, care l-a salutat cu bucurie, iar ciobanii s-au privit în tăcere la vederea lui Și e tot Laconic, cu măreție biblică, se conturează drama spirituală a lui Ioachim Cea mai completă pătrundere artistică este realizată de Giotto în fresca „Sărutul lui Iuda” În centrul compoziției, printre sulițele și torțele amenințătoare, el plasează două profiluri - Hristos și Iuda, se privesc cu atenție unul în ochii celuilalt Se simte că Hristos pătrunde până la fund în sufletul întunecat al trădătorului și citește în el ca într-o carte deschisă - și se teme de calmul de nezdruncinat al privirii lui Hristos Aceasta este poate prima și poate cea mai bună imagine din istoria artei a unui duel tăcut de vederi - cea mai dificilă pentru un pictor Giotto a iubit și a știut să transmită pauze tăcute, semnificative, momente în care curgerea vieții interioare pare să se oprească, ajungând la înălțime REVIERE ÎN ITALIA gâtul punctului culminant Așadar, în compoziția „Plângerea lui Hristos”, ucenicii lui Hristos și femeile cu o privire adâncă, neîntreruptă, cu un fel de zâmbet de durere, privesc pentru ultima oară chipul răposatului; solemnitatea tristă a momentului este pusă în evidență de figurile drapate din prim-plan, asemănătoare sculpturilor de durere, întoarse cu spatele privitorului Faima lui Giotto a fost mare chiar și în timpul vieții sale, iar în secolul următor a fost unanim recunoscut drept cel mai mare reformator al artei În același timp, i s-a acordat principalul merit de a apela la observațiile vieții din jur Se spunea că în copilărie a păstorit oi și le-a desenat cu cărbune din viață, iar mai târziu, devenind artist, s-a dedicat studiului naturii Această caracterizare este prea generală și poate părea chiar incorectă: Giotto nu avea încă un studiu al naturii în sensul pe care l-au înțeles Quattrocentistii Nu cunoștea nici anatomie, nici perspectiva științifică; reiese clar din lucrările sale că peisajul și decorul au fost de puțin interes pentru el și doar imaginea oilor, unde se întâlnesc în Giotto, RENAȘIRE TIMPURIE Quattrocento - etapa Renașterii timpurii în Italia - o perioadă triumfătoare în istoria artei Generozitatea, excesul de creativitate artistică, care a țâșnit parcă dintr-o cornul abundenței, este izbitor Ai putea crede că nu au construit, sculptat sau pictat niciodată la fel de mult ca în Italia în secolul al XV-lea Cu toate acestea, această impresie este înșelătoare: în epocile ulterioare de opere de artă au apărut nu mai puțin - ideea este că ♦ nivelul lor mediu în Renaștere a fost excepțional de ridicat A fost ridicat chiar și în Evul Mediu, dar acolo arta a fost rodul lasa mult de dorit in ceea ce priveste verosimilitatea lor fireasca Curiozitatea pentru tot felul de detalii colorate ale lumii a fost mai mare printre artiștii gotici decât Giotto, iar mai târziu, combinată cu curiozitatea științifică, a izbucnit cu o vigoare reînnoită printre artiștii Quattrocento Giotto, stând între cei doi, era ocupat doar de om, de experiențele umane și de sarcina întrupării lor monumentale în forme destul de convenționale Și totuși - era mult adevăr în zvonul care îl recunoștea pe Giotto ca un student fidel al naturii Nu numai pentru că a introdus un sentiment de spațiu tridimensional în pictură și a început să picteze figuri tridimensionale, modelând cu clarobscur În aceasta, Giotto a avut predecesori, precum pictorul Cavallini Principalul lucru este că chiar înțelegerea lui Giotto despre om era în armonie cu natura, cu natura umană Mișcările spirituale ale eroilor lui Giotto nu sunt mai înalte și nici mai mici decât măsura umană, iar pentru aceasta trebuia să fie cu adevărat un observator profund al vieții din jur un geniu selectiv, iar Renașterea s-a despărțit de apariția de masă medievală și lipsa de nume Arhitectura, sculptura și pictura au trecut din mâinile unui meșter cu mai multe fațete în mâinile unui artist profesionist, un artist-artist care își afirmă individualitatea în artă Cu toate acestea, după ce a făcut arta individuală, Renașterea a rămas pe marginea dincolo de care începe demarcarea indivizilor artistici în remarcabili și mediocri și apoi dominația mediocrităților Bineînțeles, chiar și pe atunci existau artiști mai mari și ARTA RENAȘTERII ; h-'-*l REVIERE ÎN ITALIA Brunelleschi Capela Pazzi în Florenţa Interior A început în Masaccio Miracol cu staterul Fresca din Capela Brancacci din Santa Maria del Carmine, Florenta - altele mai mici, au fost genii și au fost doar talente, au fost pionieri și au fost adepții lor, dar categoria „mediocritate” nu este aplicabilă artiștilor Renașterii Această epocă cunoștea oameni ambițioși, scăpatori de bani, dar nu cunoșteau furnizori de surogate artistice Arta a jucat un rol prea important în viața ei: a trecut înaintea științei, filosofiei și poeziei, îndeplinind funcția de cunoaștere universală Artiștii sunt foarte apreciați Membrii familiei Medici, care au condus de fapt în Florența, erau patroni și cunoscători autentici ai artei, în special Cosimo Medici și nepotul său Lorenzo Magnificul Papii, ducii, regii străini s-au provocat reciproc pentru onoarea de a invita artiști italieni la curtea lor Dar arta nu a devenit curtenitoare și nu a închis doar în cercurile umaniste S-a revărsat ca un val generos prin viața orașului-stat, dându-se vizionarii publice și judecății universale Ar fi nevoie de multe pagini, nu doar pentru a povesti despre toți celebrii maeștri Quattrocento, ci măcar pentru a-i enumera Conform unei tradiții istorice îndelungate, fondatorii artei Ran- ARTA RENAȘTERII Masaccio Miracol cu staterul Fragment REVIERE ÎN ITALIA Masaccio Treime Fresca în Biserica Santa Maria Novella din Florența - Trei artiști sunt considerați a fi Renașterea lui Este vorba de Florentinul Masaccio, un artist de un stil curajos, energic, care a murit foarte tânăr, dar a reușit să câștige faima ca fondator al picturii Quattrocentiste cu picturile sale ale Capelei Brancacci În ele, el a obținut o tangibilitate fără precedent înaintea lui, aproape sculpturală a unor figuri puternice și, reluând tradiția decolorată a lui Giotto, a adus până la capăt cucerirea spațiului tridimensional prin pictură Acesta este sculptorul Donatello, care a trăit mult timp și a spus un cuvânt nou în aproape toate genurile și varietățile de arte plastice El a creat un tip de statuie rotundă de sine stătătoare, fără legătură cu arhitectura și, de asemenea, a creat o întreagă școală de maeștri ai reliefului care acoperă frizele clădirilor renascentiste; a fost autorul monumentului ecvestru al condotierului Gattamelata și al portretelor în bust care amintesc de portretele romane Gama stilistică a lui Donatello este largă: a știut să fie ARTA RENAȘTERII Donatello David anii Donatello Statuia ecvestră a condotierului Gattamelata din Padova - și senin limpede, aproape idilic în reliefuri decorative, de exemplu, în Dancing Putti, și ascuțit, patetic, ca într-o statuie de lemn a Mariei Magdalena pocăită, creată de el în anii săi declin Acesta este, în sfârșit, arhitectul și sculptorul Brunelleschi A creat o arhitectură destul de seculară în spirit, elegant simplă, de proporții armonioase, în care sentimentul greutății pietrei, lupta forțelor, rezistența materialului pare să dispară complet Elementele lui Brunelleschi ale ordinului antic sunt regândite într-un mod nou, transformate într-un decor încântător Cele mai caracteristice clădiri ale sale sunt Capela Pazzi cu un portic luminos aerisit și Casa Educațională din Florența, în care întregul etaj inferior este decorat sub forma unei logie-galeri deschise prietenoase Tipul de loggie cu arcade semicirculare și coloane subțiri cu distanțe largi s-a impus ulterior în arhitectura curților palatului renascentist Aceste palate, de obicei cu trei etaje, construite din piețe de piatră grosolan cioplite (rusticificate), arată destul de austere de la fațadă, imitând un castel fortificat, dar curțile lor sunt elegante Există o poezie aparte în aceste curți, înconjurate de un dublu nivel de colonade, unde modern REVIERE ÎN ITALIA vizitatorul vede umbrele lui Romeo și Julieta Și Masaccio, Donatello și Brunelleschi au lucrat în prima jumătate a secolului al XV-lea la Florența Școala florentină a rămas lider în a doua jumătate a secolului A fost, s-ar putea spune, un laborator de idei artistice care au fost preluate și prelucrate de alte școli Piero della Francesca, un magnific muralist al Italiei centrale, a trecut prin ucenicia florentină Pe frescele sale, oamenii sunt plini de o demnitate calmă olimpică, culorile lui sunt transparente și pline de soare În aerul lui de lumină Piero della Francesca a mers mai departe decât florentinii în această colorare specială - cu ei tocmai această latură a picturii, cea mai senzuală și mai fermecătoare, a fost adesea neglijată Erau prea absorbiți de sarcinile intelectuale ale desenului, iar culoarea a rămas localizată și mai degrabă rigidă, mai mult ca colorarea decât pictura Chiar și Leonardo da Vinci a vorbit despre culoare ca fiind o problemă minoră în comparație cu problema reliefului „Nu este nimic surprinzător în ele [în culori]”, a spus el, „cu excepția frumuseții; această frumusețe este meritul nu al pictorului, ci al ARTA RENAȘTERII care a dat naștere culorilor Și ceva poate fi îmbrăcat în culori urâte și poate surprinde telespectatorii cu el însuși, așa cum pare să fie în relief De ce este atât de importantă ușurarea? De ce a fost percepută ca o revelație în arta lui Masaccio? Aici a fost una dintre pietrele de temelie ale programului artistic renascentist asociat cu restructurarea sistemului de viziune artistică A percepe lumea într-un mod nou însemna să o vezi într-un mod nou Omul, „renăscut” într-o nouă ființă, s-a văzut nu în empireul ceresc, ca eroul liric al lui Dante, ci pe pământ El a vrut să stăpânească lumea ca o adevărată arenă pentru acțiunile sale Știința, care se afla de mult timp în lanțurile scolasticii, nu era pregătită pentru asta Setea de cunoaștere a rezultat în primul rând sub formă de cunoaștere artistică, unde analitică Gândul și emoția imediată nu se stratifică, ci se întrepătrund Primul canal de cunoaștere a fost o viziune clară, sobră, care înțelege natura lucrurilor Știința timpurilor moderne și-a început călătoria în alianță cu arta, apărând, parcă, în ea Să înfățișăm așa cum vedem cum o oglindă „reprezintă” suprafața - aceasta este dorința originală a artiștilor Renașterii, care la acea vreme era o adevărată răsturnare revoluționară Vedem lucrurile nu izolat, ci în unitate cu mediul în care se află Mediul este spațial, spațiul are adâncime, obiectele, situate în spațiu, sunt văzute în abrevieri De aici perspectiva ca știință a științelor pictorului Apoi - viziunea noastră este stereoscopică: vedem obiecte în relief, tangibile, rotunjite De aici plasticitatea imaginii REVIERE ÎN ITALIA Filippo Lippi Madona cu Pruncul Pe la Domenico Veneziano (?) Portret feminin anii ny; pictura invadează domeniul sculpturii și realizează cu entuziasm iluzia volumului plastic pe un plan De aici scientismul și raționalismul metodei artistice Omul renascentist respinge tot ce este tremurător, amorf ca „barbar”: vrea claritate și iarăși claritate Iar el numără și măsoară, înarmat cu un compas și un plumb, trasează linii de perspectivă și un punct de fugă; cu ochiul sobru al unui anatomist, el înțelege mecanismul mișcărilor corpului, clasifică mișcările pasiunilor și dezmembrează tot ceea ce este accesibil ochiului, îl închide în cadre stricte și îl așează pe un teren solid Dar ne vom înșela foarte mult dacă considerăm acest raționalism un semn de uscăciune spirituală și calcul plictisitor ♦ Sobrietatea” esteticii Renașterii era romantică din interior: era dictată nu numai de setea de cunoaștere exactă, ci și de setea de perfecțiune credința în realizabilitatea perfecțiunii, inspirată de „căutarea absolutului” La metodele sale științifice, arta Renașterii s-a ridicat pe aripi poetice; în patosul cunoașterii naturii lucrurilor exista o forță de încântare, o bucurie îmbătătoare a descoperirii Se pare, ce poate fi mai prozaic, mai obișnuit decât legile perspectivei liniare? Dar așa pare acum, iar atunci pictorul Paolo Uccello, purtat de această „materie uscată”, a fost un poet al perspectivei, chiar un vizionar al perspectivei Quattrocento a prezentat artiști care pot fi numiți atât cercetători, cât și poeți ai anatomiei și unghiurilor: Mantegna, cel mai mare maestru al școlii din Padova, florentinii Andrea del Castagno și Antonio Pollaiolo, umbrianul Luca Signorelli Signorelli este un artist cu o singură pasiune absorbantă, ajungând până la fanatism: pasiunea lui a fost ARTA RENAȘTERII imaginea corpurilor umane în mişcare puternică şi în scurtări complexe Ciclul frescelor sale din Orvieto pe tema Judecății de Apoi este o legătură de nenumărate figuri împletite, căzând, aruncate înapoi, vizibile de sus, de jos, din cele mai neobișnuite unghiuri de vedere Sunt foarte multe dintre ele, dar fiecare este conturat cu rigiditate metalică și fiecare, luată separat, Piero della Francesca Învierea lui Hristos Luca Signorelli Învierea morților Fresca din ciclul Judecata de Apoi* al Catedralei din Orvieto - REVIERE ÎN ITALIA ARTA RENAȘTERII REVIERE ÎN ITALIA Antonio Pollaiolo Sf Sebastian Antonello da Messina Sf Sebastian reprezintă o soluţie la o problemă anatomică specifică Opera grandioasă a lui Signorelli se limitează la o ispravă Pictura lui Antonio Pollaiolo „Sfântul Sebastian” este un exemplu tipic de pictură experimentală Povestea mitică a lui Sebastian, un tânăr acoperit cu săgeți și ars pe rug pentru credința sa, a fost extrem de populară în arta renascentist: aproape fiecare artist și-a creat propriul Sebastian Tema forței m-a atras, dar nu ultimul rol l-a jucat faptul că Sebastian putea fi pictat gol: un corp tânăr, gol, tremurând de săgețile înțepătoare, este o adevărată comoară pentru căutări picturale Pollaiolo, ca și Signorelli, este obsedat de studiul figurii umane în diferite poziții Îi aranjează pe călăii care împușcă în Sebastian în perechi, iar ambele personaje ale fiecărei perechi sunt în aceeași poziție, dar vizibile din puncte opuse, adică parcă oglinda dublată Două înclinate- ARTA RENAȘTERII persoana din prim plan este, în esență, aceeași persoană, doar într-un caz este arătată din spate, în celălalt - din față Din cauza diferenței de puncte de vedere se pare că și posturile sunt variate Nu atât de sincer, nu atât de evident, dar o abordare raționalistă similară este observată la majoritatea contemporanilor lui Pollaiolo Chiar și atunci când au pictat-o pe Madona într-o ipostază de închinare, au pus mai întâi scheletul în această poziție, l-au desenat, apoi l-au îmbrăcat cu carne și, în final, cu haine Și cel mai uimitor lucru este că Madonele, în ciuda unei asemenea proze, s-au dovedit a fi sublime și înduioșător de frumoase! Așa-numitele „sarcini formale” ale art sunt rareori doar formale și este imposibil să le separăm de sarcinile de fond În anumite condiții, chiar și sarcina „expresiei faciale spirituale” poate fi pusă pur formal Iar în altele, căutarea unei expresii a volumului pe un plan poate avea un mare sens, așa cum a fost în Renaștere Maeștrii Renașterii s-au ocupat de tot felul de „probleme formale” cu multă sârguință, fără să se ascundă deloc; aceste probleme au fost prezentate de conceptul general umanist al artei, explorând cu entuziasm și pasiune lumea Din acest concept a urmat ceea ce numim acum „lumină- REVIERE ÎN ITALIA Mantegna Hristos mort Pe la Andrea del Castaño Condotierul Pippo Spano Fresca vilei Pandol-fini din Lengyaia Fragment - skim”, natura „lumească” a artei, care însă nu însemna încă nereligiozitate completă Ar fi naiv să credem că subiectele religioase (nu sunt mai puține în arta Renașterii decât în arta medievală) erau pură convenție Nu, un sentiment religios a fost investit în ei, dar în cursul istoriei acest sentiment a căpătat tot atâtea forme ca istoria însăși Oamenii au creat zeități în asemănarea lor ideală În arta religioasă am întâlnit zei-cuceritori, zei-monarhi, zei-domni feudali, zei-crescători de vite și zei-cerșetori drepți Pentru oamenii Renașterii, care și-au apreciat atât de mult pe ai lor și atât de prețuit lumea în care trăiau, distanța dintre o persoană reală și Dumnezeu s-a redus mult, în timp ce în artă s-a ajuns la dispariția aproape completă a liniei Tot ceea ce au iubit și admirat în viață - vitejia și energia soților lor, înțelepciunea bătrânilor, tandrețea copiilor, frumusețea și blândețea femeilor, precum și peisajul lor cu siluete subțiri de pini pe fundalul dealurile albastre, palatele lor elegante, turnurile și piețele spațioase, - totul, până la coafuri feminine rafinate, țesături bogat brodate și ham magnific de cai, ei considerau atribute demne ale istoriei sacre Îndumnezeind prezentul, au căutat să reprezinte ARTA RENAȘTERII a-l răsuci într-un halou de cea mai mare perfecțiune: dacă femeie, atunci cea mai frumoasă dintre frumoase, dacă apostol, atunci cea mai înțeleaptă dintre înțelepți, dacă o sărbătoare, atunci cu cea mai bogată mâncare, dacă lupta este extrem de feroce „O, dacă o persoană ar avea nu cinci, ci cincizeci sau cinci sute de simțuri!” exclamă Lorenzo Valla, autorul unui tratat despre plăcere Chiar și pictori destul de evlavioși, precum fostul călugăr Filippo Lippi sau blândul Perugino, profesorul lui Rafael, au pictat-o pe Fecioara din soțiile și amantele lor, păstrând portretul; uneori frumoasele curtezane cunoscute de toată lumea din oraș s-au dovedit a fi madone Artiștii și-au așezat concetățenii și ei înșiși pentru o masă în Cana Galileii, au transferat scena nașterii Mariei în interiorul unui bogat palat italian Artist Francesco del Cossa Luna martie Fragment: lucru în vie Fresca la Palazzo Schifanoia din Ferrara - Carlo Crivelli Buna Vestire REVIERE ÎN ITALIA ARTA RENAȘTERII Benozzo Gozzoli a pictat pe peretele Palazzo Medici o compoziție uriașă, viu colorată, „Procesiunea Magilor*: aici, în loc de umili pelerini Evangheliei, se mișcă un luxos cortegiu de călăreți florentini, în bonete roșii, în haine moderne aurite terenul muntos, însoțit de vestitori, tore, câini de vânătoare Printre călăreți, însuși Cosimo de Medici și rudele lui merg să se închine pruncului Hristos În unele școli italiene, mai ales în școlile din Ferrara și din primele școli venețiene, dragostea de viață și curiozitatea Quattrocento-ului s-au transformat într-o predilecție ireprimabilă pentru detalii, pentru reprezentarea diferitelor obiecte cu care artiștii și-au umplut compozițiile, fără a ține cont cu adevărat logica complotului și adesea în detrimentul integrității, dar cu un încântător simț al „ființei” obiective Aici putem aminti „Anunțul” de Francesco del Cossa, celebrul artist din Ferrara, unde detaliile sunt pictate cu cea mai mare tangibilitate: vrei să atingi cu mâinile ornamentul convex al arcadelor, cornișelor și capitelurilor; coloana, aşezată chiar în mijlocul compoziţiei, între Maria şi înger, este întinsă cu atâta grijă şi dragoste, cu toate articulaţiile ei, cu fluturi adânci, încât pare aproape personajul principal al scenei Dar fiecare pană din aripi de înger, fiecare buclă de pe capul lui pieptănat cochet este de asemenea scrisă Iar în prim plan, de parcă nimic nu s-ar fi întâmplat, se târăște un melc: acest melc se observă mai mult decât mica figură a lui Dumnezeu Tatăl, văzută undeva departe și sus pe cer „Anunțuri” de același tip se găsesc printre venețienii Cima da Coneglia nr, Carlo Crivelli În loc de melc, au un păun, un măr, o vinete, un covor, o cușcă cu o pasăre și chiar o muscă mare În astfel de compoziţii ionii au un farmec aparte: fiecare dintre obiectele care îi umplu, parcă, are propriul „ego”, propria „personalitate” Uneori, această pasiune pentru detalii este interpretată ca o relicvă a „naturalismului gotic” și văzută în ea ca un semn al înapoierii de la căutările avansate ale epocii Aici, legătura succesivă cu bijuteriile miniaturale medievale este într-adevăr evidentă, dar această direcție nu vine în contradicție cu tendințele generale ale Quattrocento-ului și poate doar le exagerează oarecum Există încă aceeași dorință tipică Renașterii - de a stăpâni lumea, de a privi atent în ea În nord, în arta Olandei și a Germaniei, după cum vom vedea, a predominat decisiv viziunea „detaliată” Dar chiar și în Florența, care este mai predispusă la generalizarea limbajului, se manifestă și dragostea pentru detalii, doar mai restrânsă Acolo, detaliile nu țipă atât de tare, dar totuși își găsesc mereu locul Aproape în orice „Sfântă Familie” sau ♦ Adorarea Copilului „există un fundal peisaj – dacă te uiți cu atenție, reiese că aceste distanțe albăstrui sunt locuite: acolo curge un fel de viață, parcă văzută prin binoclu – se înalță turnuri , iar printre ele și casele rurale, bărcile navighează, pietonii cu rucsacuri se plimbă, turmele se plimbă pe pajiști Iar înfățișând Fecioara cu Pruncul, artiștii își refuză rareori plăcerea de a adăuga o pasăre, sau o vază cu flori, sau o minge de sticlă strălucitoare pe brațul unui fotoliu sau, cu grijă iubitoare, să picteze un model țesut complicat al unei rochii Spiritul lumesc al artei Quattrocento s-a reflectat și în cultul sincer al frumuseții senzuale și al grației Artiștii Renașterii nu au erotică în sensul ulterioară al cuvântului - au prea multă sănătate mintală pentru asta; după cum spune Romain Rolland, „totul este curat cu REVIERE ÎN ITALIA Benozzo Gozzoli Procesiunea Magilor Fresca din Capela Palazzo Medici Ricardo din Florența - puternică și sănătoasă” Există o sensibilitate pură, poetizată Cu predilecția lor obișnuită pentru clasificare și sistem, teoreticienii Renașterii au clasificat și tipurile de frumusețe Tratatul lui Firenzuola * despre frumusețea femeilor” (Firenzuola, de altfel, era călugăr) enumeră diferite tipuri de farmec feminin: alături de măreție, demnitate modestă, noblețe de purtare - toate farmecele parfumate ale Beatricei lui Dante - grație și vaghezza ieși în evidență - dezirabilitate, atractivitate inexplicabilă, trezire a dorinței Dacă aplicăm cumva aceste diferențe subtile în artă, atunci putem observa poate că în a doua jumătate a secolului al XV-lea, în comparație cu prima, maesta - măreție calmă, calmă - slăbește în artă și vaghezza se intensifică ARTA RENAȘTERII Și în natura imaginilor și în structura formelor ceva subtil și grațios, infantil și în același timp incitant - inocent și păcătos Și aceasta se îmbină uneori cu reminiscențe ale goticului, sau mai bine zis goticului proto-renascentist, cu noi sclipiri de exaltare pioasă Această dezvoltare a gustului dominant, ca întotdeauna, a avut rădăcini sociale Până la sfârșitul secolului, conducătorii orașelor italiene renasc în adevărați suverani neîncoronați, în jurul lor se formează un strat al unei noi aristocrații, patriciatul Cultura umanistă pe care au încurajat-o capătă o nuanță de rafinament; în moștenirea antică, învățăturile lui Platon și ale neoplatoniștilor prezintă acum un interes deosebit Pe de altă parte, opoziția cetățenilor cu mentalitate democratică împotriva tiraniei este însoțită de o creștere a fanatismului religios, un protest împotriva infatuării pentru păgânism Arta se dezvoltă sub focul încrucișat al acestor influențe Botticelli Nașterea lui Venus Pe la Botticelli Primăvară Fragment: trei haruri Pe la REVIERE ÎN ITALIA ARTA RENAȘTERII Pictorul florentin Sandro Botticelli este cel mai remarcabil artist al Quattrocento-ului târziu Muratov spune pe bună dreptate despre el: „Este rar ca un artist să fi experimentat atât de mult și să exprime conținutul spiritual al epocii sale într-un asemenea mod” El a reflectat răscrucea ei complexă Primele lucrări ale lui Botticelli sunt dominate de calm, „antichising” Botticelli Abandonat Pe la - REVIERE ÎN ITALIA „distribuirea” de imagini tipice unui Quattrocento matur Apoi urmează eleganța nervoasă unică a liniilor Botticelli, fragilitatea figurilor alungite În perioada sa de glorie, Botticelli creează picturile care l-au făcut celebru - „Primăvara” și „Nașterea lui Venus”, scrie multe Madone, pictează cu fresce pereții Capelei Sixtine din Vatican, ilustrează „Divina Comedie” de Dante Până la sfârșitul secolului, când Florența, și într-adevăr toată Italia, a fost zguduită de revoltele orășenilor, Botticelli a devenit un adept al Savonarolei, dușmanul implacabil al papalității și al patricienilor florentini Savonarola, răzvrătindu-se împotriva tiraniei Medici, s-a răzvrătit și împotriva artei „păgâne” A aranjat un auto-da-fe pe străzile orașului, ardând tablouri și cărți ale umaniștilor Cu toate acestea, patosul său republican și fanatismul său sincer i-au atras pe umaniști înșiși, mai ales dintre admiratorii lui Platon și ai „frumuseței necorporale” Acum Botticelli se rupe pentru totdeauna de motive și intrigi antice, nu mai înfățișează figuri nud, scrie neogotic în spirit și formă „Înmormântarea”, „Plângerea lui Hristos” Botticelli a murit în , supraviețuind atât Medici, expulzați din Florența, cât și Savonarola, ars pe rug, și propria sa glorie, sărăcită și uitată Astfel, etapele operei lui Botticelli coincid într-adevăr cu etapele vieții spirituale a Italiei Dar în toate etapele el a rămas el însuși, special, imediat de recunoscut - acesta este poate cel mai individual artist în stil dintre toți maeștrii Quattrocento Imaginile pe care le-a creat sunt mereu undeva la limita „frumuseței necorporale” și a senzualității rafinate În fuziunea ambelor, ia naștere idealul „eternului feminin” Antic și creștin mi Fologia pentru Botticelli este la fel de acceptabilă în acest sens, cel puțin în cea mai bună perioadă a lucrării sale Fie că scrie Venus înconjurată de nimfe sau Maica Domnului cu îngeri - se aseamănă între ele, ca surorile Nașterea lui Venus o înfățișează pe zeița iubirii ieșind din spuma mării Ea înoată într-o scoică, bezele suflă, îndreptându-o spre pământ, o nimfă o întâlnește pe Venus pe mal, pregătindu-se să arunce peste ea un văl țesut cu flori Și florile sunt în aer Toate acestea în culori deschise, mate, aurii, verzui, albastru deschis Zeița are un corp feminin perfect, dar chipul unui adolescent, un chip netrezit pe viață, cu o privire blândă încețoșată În puritatea ei infantilă, senzualitatea, inconștientă de sine, este încă aceeași vaghezza a lui Firenzuola Părul auriu al lui Venus, sinuos, lipit de corp, seamănă cu o minge agitată de șerpi; această asociere involuntară dă o nuanță dramatică imaginii zeiței iubirii: parcă o presimțire a patimilor distructive pe care această făptură fără păcat și necugetat o va aduce pe pământ, o floare de aur pal care a răsărit din adâncurile mării Și așa peste tot la Botticelli: simplu, dulce, grijuliu, împreună cu tulburător de incitant, nervos mobil, rafinat, uneori aproape manierat Acest lucru este și în Madonele sale mereu triste și emoționante și în compozițiile mari cu mai multe figuri care par prea supraîncărcate, greu de văzut Întregul complex a avut mai puțin succes pentru Botticelli, puterea sa constă în indivizi, figuri și grupuri Grupul celor trei grații din tabloul „Primăvara” este o creație caracteristică artistului Îi plăceau acele ipostaze oscilante ale mișcării neterminate, continue, figurile lungi și flexibile care abia ating pământul, răsucirile și răsucirile lor Liu ARTA RENAȘTERII bate lumina prin huse pe figuri, iar draperiile sale au o caracteristică remarcabilă: nu cad drepte, ci în valuri, ca și cum ar fi ridicate de mai multe ori pe drum Modelul lor seamănă cu jeturile unui pârâu care curge de-a lungul unui pat stâncos - jeturile persistă, se îndoaie în jurul pietrei pe care o întâlnesc și apoi aleargă mai departe Un astfel de ritm ondulat intermitent distinge în general stilul lui Botticelli - aceasta este expresia exterioară a spiritului său tremurător și agitat Gravitația către gotic era așadar organică pentru el Dar iubea frumusețea vie, ca un adevărat artist al Renașterii, și a găsit-o peste tot Să aruncăm o privire mai atentă asupra detaliilor picturilor sale: ce buchete face din serpentine, împletituri grele feminine, voaluri aerisite, perle, crengi de laur, comparând masiv cu transparent, rotunjit cu ascuțit și cât de frumos completează toate acestea cu cel mai bun ouzo din pânză de păianjen rom de scriere de aur, conturând cu halouri de aur, raze, coroane, ornamente ușoare pe țesături Soarta creativității lui Botticelli este uimitoare Carne din carnea timpului său, în același timp s-a dovedit a fi neașteptat de aproape atât de trecut, cât și de viitor Trecutul gotic și viitorul îndepărtat al secolului al XIX-lea, când prerafaeliții au redescoperit Botticelli și au pus bazele gloriei sale secundare Dar acesta nu este doar un merit accidental al prerafaeliților: arta lui Botticelli este într-adevăr într-un fel în consonanță cu viziunea asupra lumii a contemporanilor lui Baudelaire, Edouard Manet, chiar și Modigliani Un strat figurativ subiacent a fost expus, neobservat anterior - poate necunoscut chiar de Botticelli însuși Să ne uităm la una dintre compozițiile sale ulterioare - „Abandoned”: o femeie singură suspine pe treptele de piatră lângă o ușă încuiată Dacă nu cunoașteți numele artistului, ați putea crede că acest tablou a fost pictat la sfârșitul secolului al XIX-lea RENAȘTEREA ÎNALTĂ ȘI TARZIĂ Proto-Renașterea din Italia a durat aproximativ un secol și jumătate, Renașterea timpurie - aproximativ un secol, Înalta Renaștere - doar treizeci de ani Sfârșitul său este asociat cu , o piatră de hotar tragică, când statele italiene și-au pierdut libertatea Au devenit prada monarhiei habsburgice, care a fost însoțită de reacție politică și religioasă în interiorul țării Numai Statele Papale și-au păstrat independența ca reședință a ♦ viceregelui lui Dumnezeu, iar Veneția a rămas independentă multă vreme, deși a încetat să mai fie fosta stăpână a mărilor Această criză a fost pregătită de mult timp În esență, toată prima treime a secolului al XVI-lea, adică doar perioada Înalta Renaștere a fost ultima explozie de voință, ultimul efort al cercurilor republicane de a apăra independența țării Dar Italia a fost condamnată La fel ca altădată pentru politicile grecești, la fel și acum pentru orașele italiene a sosit ceasul socotelilor pentru trecutul lor democratic, pentru separatism, pentru dezvoltarea prematură Înainte de * asaltul marilor monarhii puternice care se dezvoltaseră până atunci în Europa, statele italiene în miniatură au trebuit să capituleze Noile relații sociale care s-au dezvoltat atât de timpuriu și atât de rapid în ele nu au avut o bază solidă, deoarece nu s-au bazat pe o revoluție industrială, tehnică - puterea lor este REVIERE ÎN ITALIA a început în comerțul internațional, iar descoperirea Americii și a noilor rute comerciale i-au lipsit de acest avantaj Declinul economic a dus la înrobirea politică Dar la fel cum odată, după declinul politic al Greciei, cultura greacă și-a cucerit cuceritorii și s-a răspândit cu mult dincolo de limitele sale inițiale, tot așa și cultura umanistă a Italiei a devenit o proprietate mondială tocmai când casa ei se stingea Arta chinkvechenului, care a încununat cultura Renașterii, nu a mai fost un fenomen local, ci un fenomen mondial Artiștii Quattro-Centisti nu s-au bucurat niciodată de o popularitate atât de universală ca artiștii agonisitoarei Italie a secolului al XVI-lea Și chiar meritau Deși culturile Quattrocento și Cinquecento au fost în contact direct în timp, a existat o diferență distinctă între ele Quattrocento este analiză, căutări, descoperiri, este o atitudine proaspătă, puternică, dar de multe ori totuși naivă, tinerească Cinquecento este o sinteză, un rezultat, o maturitate înțeleaptă, o concentrare pe general și pe principal, care a înlocuit curiozitatea împrăștiată a Renașterii timpurii În arta Cinquecento, dacă o luăm în ansamblu, există deja note de oboseală și o idealitate oarecum insipidă Quattrocentistii „obișnuiți”, în orice caz, sunt mai interesanți și mai fermecați decât maeștrii „obișnuiți” ai Înaltei Renașteri Întotdeauna îl vom prefera pe naivul și plin de viață Paolo Uccello în locul chipeșului și aproape academicul Fra Bartolomeo Pe de altă parte, marii maeștri ai Cinquecento-ului nu au rivali în secolul al XV-lea, cu toată experiența, toată căutarea predecesorilor este comprimată într-o generalizare grandioasă Trei nume sunt suficiente pentru a înțelege semnificația culturii italiene de mijloc a Înaltei Renașteri: Leonardo da Vinci, Rafael, Michelangelo Erau diferiți în toate, deși soarta lor avea multe în comun: toți trei s-au format în sânul școlii florentine, iar apoi au lucrat la curțile patronilor, în principal papi, îndurând atât favorurile, cât și mofturile clienților de rang înalt Drumurile lor s-au încrucișat adesea, au acționat ca rivali, s-au tratat reciproc cu ostilitate, aproape ostilitate Aveau identități artistice și umane prea diferite Dar, în mintea descendenților, aceste trei vârfuri formează un singur lanț muntos, întruchipând principalele valori ale Renașterii italiene - Inteligență, Armonia, Putere Pentru Leonardo da Vinci, poate mai mult decât pentru toate celelalte figuri ale Renașterii, conceptul de homo universale se potrivește Acest om extraordinar știa totul și era capabil să facă totul – tot ceea ce timpul lui știa și era capabil să facă; în plus, a prevăzut multe lucruri la care nu se gândeau încă pe vremea lui Așadar, s-a gândit la designul aeronavei și, după cum se poate aprecia din desenele sale, a venit cu ideea unui elicopter Leonardo a fost pictor, sculptor, arhitect, scriitor, muzician, teoretician al artei, inginer militar, inventator, matematician, anatomist și fiziolog, botanist Este mai ușor să enumerați cine nu a fost Mai mult, în studiile științifice a rămas artist, la fel cum în artă a rămas gânditor și om de știință Gloria legendară a lui Leonardo a trăit de secole și încă nu numai că nu s-a estompat, dar prinde și mai multă lumină: descoperirile științei moderne trezesc din nou și din nou interesul pentru desenele sale de inginerie și science fiction, în notele sale criptate În special cei fierbinți chiar găsesc în schițele lui Leonardo aproape o predicție a exploziilor atomice Și pictura lui Leonardo da Vinci, în care, ca în toate lucrările sale, există ceva nespus și ARTA RENAȘTERII Leonardo da Vinci Portretul Ginervei dei Benci Leonardo da Vinci Portretul Mona Lisei ("La Gioconda") Pe la cu cât imaginația este mai emoționantă, iar și iar îi pune în fața cea mai mare ghicitoare - despre forțele interioare ascunse în om Puține lucrări ale lui Leonardo sunt cunoscute și nu atât pentru că au pierit, cât pentru că el însuși de obicei nu le-a finalizat Au rămas doar câteva picturi finalizate și de încredere ale lui, foarte întunecate de timp, fresca aproape complet distrusă „Cina cea de Taină” din Milano și multe desene și schițe – cea mai bogată colecție dintre ele din Biblioteca Windsor Aceste desene în stilou, cerneală și sangvin, unele foarte meticuloase, altele doar schițate, multe mai multe pe o foaie, altele intercalate cu note, dau o idee despre lumea colosală a imaginilor și ideilor în care a trăit marele artist Iată nenumărate figuri și capete în diverse întorsături, fețe frumoase, fețe urâte, fețe tinere, senile, calme și fețe distorsionate de furie, desene de brațe, picioare, trupuri plinuțe de bebeluși, schițe de coafuri de femei, draperii, coafuri, schițe de plante și copaci, peisaje întregi, războinici de luptă, cai în galop și creștere, capete de cai, studii anatomice, alegorii și fantezii - lupta unui dragon cu un leu, un cavaler cu un monstru și mai ciudat și complex: un fel a dezastrelor cosmice naturale, a ţâşnirii şiroaielor de apă; aici sunt imagini cu tunuri gigantice, mașini asemănătoare tancurilor, costume de scafandru, biserici, palate, proiecte și planuri arhitecturale Debordant de idei, dintre care o mică parte ar fi suficientă pentru o viață, Leonardo s-a limitat la ceea ce a schițat într-o schiță, într-o schiță, într-o notă, modalități aproximative de a rezolva o anumită problemă și a lăsat generațiile viitoare să gândească și finalizarea A fost un mare experimentator, mai interesat de principiu decât de implementarea efectivă Dacă și-a propus să ducă la îndeplinire planul de la început până la sfârșit, a vrut să atingă o astfel de perfecțiune supremă încât sfârșitul să fie împins din ce în ce mai departe, iar el, epuizând răbdarea clienților, REVIERE ÎN ITALIA ARTA RENAȘTERII a lucrat mulți ani la aceeași piesă A avut mulți studenți care l-au imitat cu sârguință - se pare că puterea geniului său a fost înrobită - și Leonardo i-a instruit adesea să lucreze la schițele sale, în timp ce el însuși le-a trecut peste creațiile doar cu o pensulă Prin urmare, cu un număr mic de picturi originale ale maestrului însuși, au fost păstrate multe „leonard-desques” - lucrări care copiază cu sârguință și mai degrabă în exterior stilul lui Leonardo; totuși, reflectarea geniului său se remarcă fie în conceptul general, fie în detaliile individuale ale acestor picturi Leonardo însuși a studiat cu faimosul sculptor, bijutier și pictor florentin Andrea Verocchio Verrocchio a fost un mare artist, dar studentul l-a depășit în tinerețe Potrivit lui Vasari, tânărul Leonardo a pictat capul unui înger blond în tabloul lui Verrocchio Botezul lui Hristos Acest cap este atât de grațios nobil, plin de o asemenea poezie, încât restul personajelor din imagine nu se uită lângă el, par incomode și banale Cu toate acestea, curtea Medici nu l-a apreciat pe Leonardo, care a fost prea devreme un precursor al Înaltei Renașteri La vremea aceea, stilul Quattrocento era încă la apogeul său, iar Botticelli, tovarășul senior al lui Leonardo, care nu semăna deloc cu el, s-a bucurat de un succes răsunător la Florența În , când Leonardo avea treizeci de ani, a părăsit Florența și s-a stabilit definitiv la Milano În , după cucerirea Milanului de către francezi și căderea lui Lodovico Moro, tiranul milanez care fusese patronul lui Leonardo, s-a întors din nou la Florența În ultimii nouăsprezece ani ai vieții, s-a mutat fie la Roma, apoi din nou la Florența, apoi din nou la Milano, iar la sfârșitul vieții s-a mutat în Franța, unde a fost primit cu mare onoare de regele Francisc I trebuie să admitem că Leonardo era destul de indiferent la conflicte politice și nu a dat dovadă de patriotism local Se simțea un cetățean al lumii, era conștient de semnificația universală a muncii sale și își dorea un lucru: să poată face asta, așa că s-a dus de bunăvoie acolo unde i s-a oferit această oportunitate Din perioada Milano s-a păstrat pictura „Madona în grotă” și fresca „Cina cea de taină” Ambele lucrări sunt de epocă - un întreg program artistic al Înaltei Renașteri, exemple ale clasicilor Renașterii „Madonna in the Grotto” este o pictură mare care seamănă cu o fereastră tipică renascentist: un dreptunghi rotunjit în partea de sus Acesta este un format comun în pictura renascentist Tabloul renascentist este într-adevăr ca o fereastră, o fereastră către lume Lumea care se deschide în ea este lărgită, maiestuoasă, solemnă, mai solemnă decât cea reală, dar la fel de reală, care ar trebui să lovească ochiul cu realitatea sa, asemănarea cu oglindă „ Voi, pictori, găsiți-vă profesorul pe suprafața oglinzilor plate, care vă învață clarobscurul și abrevierile fiecărui subiect”, a scris Leonardo Oricât de mult au lucrat Quattrocentistii la perspectivă și volum, ei tot nu au primit o aparență de oglindă Orice artist quattrocento are o comparație între zonele spațiale apropiate și îndepărtate, dar nu există un flux natural al acestora Fundalul închide imaginea, ca fundalul peisajului, iar prim-planul apare în relief pe acest fundal; între ele - un decalaj, un singur spațiu nu se simte Verificați-l uitând din nou la compozițiile lui Piero della Francesca, Ghirlandaio, Botticelli - va fi la fel peste tot Leonardo este diferit Prin „fereastra” ei privim într-o grotă de stalactite semiîntunecată, unde REVIERE ÎN ITALIA Leonardo da Vinci Madonna în grotă - spațiul se dezvoltă lin în adâncuri, curgând imperceptibil dintr-un plan în altul, ducând la ieșirea luminoasă din peșteră Și un grup de patru figuri - Maria, Micul Hristos, Micul Ioan Botezătorul și un înger - nu se află ♦ pe fundalul „peșterii, dar într-adevăr în interiorul ei, cum se spune ♦ în mediul înconjurător”, iar acest grup în sine este spațial Se simte distanța reală, aerul dintre pruncul Hristos, mamă și Botezător - comparați cu grupul lui Botticelli de Primăvară și Floră: cum sunt strânse și ♦ suprapuse figurile acolo Aici începe cu adevărat pictura de șevalet Pictură care nu acoperă avionul, dar ♦ sparge o fereastră în ea; nu intră în relaţii spaţiale terrier, dar își creează propriul spațiu, propria lume, o existență separată Lumea ♦Madonei din Grota este plină de un farmec profund, misterios, caracteristic doar pensulei lui Leonardo Aceste patru ființe, legate între ele prin legături intime și spirituale, nu se privesc una la alta - s-au unit în jurul a ceva invizibil, ca într-un spațiu gol dintre ele Degetul lung și subțire al unui înger indică acest invizibil Există o oarecare evazivă în conceptul interior al imaginii și este resimțită cu atât mai acut pentru că execuția este raționalistă de la început până la sfârșit Leonardo da Vinci a fost cel mai puțin intuitiv artist ARTA RENAȘTERII tot ce a făcut, a făcut în mod conștient, cu participarea deplină a intelectului Dar aproape intenționat a aruncat un văl de mister asupra conținutului picturilor sale, ca și cum ar fi sugerat nefondul, inepuizabilitatea a ceea ce este inerent naturii și omului Cina cea de Taină face să se uimească în special de puterea intelectuală a artistului, arătând cât de atent a gândit atât conceptul general, cât și fiecare detaliu Această frescă uriașă, în care figurile sunt pictate de o dată și jumătate dimensiunea lor naturală, a suferit o soartă tragică: pictată în ulei pe perete, a început să se prăbușească în timpul vieții lui Leonardo - rezultatul experimentului său tehnic nereușit cu vopsele Acum detaliile sale pot fi judecate doar cu ajutorul a numeroase copii Dar copiile în acele vremuri nu erau, de fapt, copii, ci mai degrabă variații gratuite ale originalului și, în plus, copiarea lui Leonardo este în general foarte dificilă „Madonna în grotă” a fost un exemplu de soluție de șevalet a compoziției, iar în „Cina cea de taină” se poate vedea un exemplu de înțelegere înțeleaptă a legilor picturii monumentale, așa cum au fost concepute în Renaștere, adică , ca legătură organică între spațiul iluzoriu al frescei cu spațiul real al interiorului (principiul este altul decât în arta medievală, unde pictura confirma planul zidului) ♦Cina cea de Taină” este scrisă pe peretele îngust al unei săli mari alungite - trapeza mănăstirii Santa Maria della Grazie La capătul opus al sălii era amplasată masa starețului mănăstirii, iar acest lucru a fost ținut cont de artist: compoziția frescei, unde masa era scrisă și paralelă cu peretele, era în mod firesc asociată cu interior si mobilier Spațiul din Cina cea de Taină este limitat în mod deliberat: liniile de perspectivă continuă perspectiva trapezei, dar nu sunt duse departe în adâncuri, ci sunt închise de un perete pictat cu ferestre - astfel, camera în care se află fresca pare doar puțin extinsă, dar contururile sale drepte simple nu sunt deranjate vizual Hristos și ucenicii Săi stau, parcă, în aceeași trapeză, pe o anumită înălțime și într-o nișă Și datorită dimensiunilor lor mărite, ele domină spațiul sălii, atrăgând privirea Hristos tocmai a spus: „Unul dintre voi mă va trăda” Aceste cuvinte groaznice, dar rostite cu calm i-au șocat pe apostoli: o mișcare involuntară, un gest izbucnește din fiecare Doisprezece oameni, douăsprezece personaje diferite, douăsprezece reacții diferite Cina cea de Taină a fost portretizată de mulți artiști chiar înainte de Leonardo, dar nimeni nu și-a pus o sarcină atât de dificilă - să exprime sensul unic al momentului în varietatea de tipuri psihologice de oameni și răspunsurile lor emoționale Apostolii gesticulează viguros - trăsătură caracteristică italienilor - cu excepția iubitului ucenic al lui Hristos, tânărul Ioan, care și-a încrucișat mâinile cu tristă smerenie și ascultă în tăcere ceea ce îi spune Petru Ioan singur, ca și cum ar fi avut deja o premoniție a ceea ce a spus Hristos și știe că acest lucru este inevitabil Alții sunt uluiți și nu cred Mișcările tinerilor sunt impetuoase, reacțiile sunt furtunoase, bătrânii încearcă mai întâi să înțeleagă și să discute ceea ce au auzit Toată lumea caută simpatie și răspuns de la un vecin - acest lucru justifică împărțirea simetrică, dar cu aspect natural, în patru grupuri, câte trei în fiecare Doar Iuda este izolat psihologic, deși formal se află în grupul lui Ioan și Petru S-a clătinat înapoi, în timp ce toți ceilalți se grăbesc involuntar spre centru - spre Hristos Mișcarea convulsivă a mâinii lui Iuda, profilul său întunecat trădează o conștiință necurată Dar REVIERE ÎN ITALIA Leonardo da Vinci Capul apostolului Iacov cel Bătrân pentru Cina cea de Taină* și schițe arhitecturale Imagine - aceasta este transmisă fără accent - trebuie să privești și să gândești pentru a înțelege În gestul lui Hristos - calm și amărăciune stoică: mâinile sunt aruncate pe masă cu o mișcare largă, una - palma în sus Se spunea că Leonardo nu a finalizat niciodată chipul lui Hristos, deși a lucrat la frescă timp de șaisprezece ani De asemenea, nu a terminat statuia ecvestră - un monument al lui Francesco Sforza Am reușit să fac un model principal mare, în mărime naturală, dar soldații francezi l-au împușcat din arbalete, luând Milano Când Leonardo s-a întors la Florența după acest eveniment, i s-a oferit să picteze o frescă în primărie pe tema victoriei florentinilor asupra milanezilor - se pare că nu fără dorința de a răni și pedepsi moral emigrantul întors: la urma urmei , milanezul de optsprezece îi sunt prieteni de ani de zile Cu toate acestea, Leonardo a acceptat destul de calm comanda A realizat un carton mare ♦ Bătălia de la Anghiari, care nici nu a supraviețuit, se știe doar o gravură din ea Aceasta este o încurcătură nebună de călăreți și cai Cine este câștigătorul aici și cine este învins? Cine sunt florentinii, cine sunt milanezii? Nimic din toate acestea nu este vizibil: doar creaturi care și-au pierdut mintea și demnitatea, îmbătate de sânge, stăpânite de nebunia luptei Așa că Leonardo le-a răspuns clienților săi Dar ei, se pare, nu au înțeles ironia secretă: cartonul a provocat încântare generală Din lucrările ultimilor douăzeci de ani din viața lui Leonardo, să numim celebra ♦ Mona Lisa ”(♦ Gioconda”) De-a lungul secolelor, și mai ales în ultimul secol, nici un alt portret nu s-a captat la sine, o atenție atât de lacomă și a provocat atât de multe com- ARTA RENAȘTERII mentare „Mona Lisa” a dat naștere la diverse legende, i s-a atribuit vrăjitorie, a fost răpită, falsificată, „demascată”, a fost profanată fără milă, înfățișată pe tot felul de etichete publicitare Cu toate acestea, este greu de imaginat o lucrare mai puțin zadarnică Tâmoiul vulgar suscitat în jurul „Mona Lisa” este partea de jos a comediei popularității, iar motivul popularității nestinse a Giocondei este în întreaga sa umanitate Aceasta este o imagine a unui intelect uman pătrunzător, pătrunzător, mereu treaz: aparține tuturor timpurilor, semnele locale ale timpului sunt dizolvate în el și aproape imperceptibile, la fel ca în peisajul albastru „lunar”, peste care domnește Mona Lisa Acest portret a fost copiat de un număr infinit de ori, iar acum, plimbându-mă prin holurile Luvru, în fiecare zi poți vedea unul, doi, mai mulți artiști care s-au adâncit în această ocupație Dar de obicei nu reușesc să atingă asemănarea Întotdeauna ai o altă expresie facială, mai elementară, aspră, lipsită de ambiguitate decât în original Expresia evazivă de pe chipul lui Giocon- Leonardo da Vinci Ultima cina Fresca din trapeza mănăstirii Santa Maria delle Grazie din Milano - Leonardo da Vinci Ultima cina Fragment REVIERE ÎN ITALIA ARTA RENAȘTERII da, cu privirea ei, unde este un pic de zâmbet, și un pic de ironie, și un pic de altceva, și mai mult, și mai mult, nu poate fi reprodus cu exactitate, deoarece este alcătuit dintr-un mare varietate de nuanțe de clarobscur „Sfumato” – o ceață blândă de clarobscur, pe care Leonardo l-a iubit atât de mult, face aici minuni, dând o viață interioară unui portret nemișcat, curgând continuu în timp Este greu să scapi de impresia că Gioconda urmărește mereu ce se întâmplă în jur Și chiar și cea mai mică creștere sau scădere a nuanțelor - în colțurile buzelor, în orbitele, în tranzițiile de la bărbie la obraz, care poate depinde pur și simplu de iluminarea portretului - schimbă caracterul feței Comparați mai multe reproduceri, chiar și cele bune - fiecare Gioconda va arăta puțin diferit Acum pare mai bătrână, acum mai tânără, când mai blândă, când mai rece, când mai batjocoritoare, când mai gânditoare Aceasta este arta încoronării lui Leonardo O rază liniştită a raţiunii umane străluceşte şi triumfă peste grimasele crude ale vieţii, peste tot felul de „bătălii de la Anghiari” Mulți dintre ei au trecut prin fața ochilor lui Leonardo Le-a prevăzut în viitor – și nu s-a înșelat Dar mintea învinge nebunia - Gioconda este trează Printre comorile artistice ale Galerii Uffizi din Florența se numără portretul unui tânăr neobișnuit de frumos, într-o beretă neagră Acesta este în mod clar un autoportret, judecând după modul în care este îndreptată privirea; așa arată ei când se scriu în oglindă Multă vreme nu a existat nicio îndoială că acesta este un autoportret autentic al lui Rafael, acum autorul său este contestat de unii Dar oricum ar fi, portretul este excelent: în acest fel, inspirat, sensibil și clar, se vede imaginea celui mai armonios artist al Înaltei Renașteri, „divinul Sanzio” Era cu treizeci de ani mai tânăr decât Leonardo da Vinci și a murit aproape simultan cu el, după ce a trăit doar treizeci și șapte de ani Viață scurtă, dar rodnică și fericită Leonardo și Michelangelo, care au trăit până la bătrânețe, și-au îndeplinit doar câteva dintre planurile și doar câteva dintre ele au reușit să le ducă la bun sfârșit Rafael, care a murit tânăr, și-a îndeplinit aproape toate angajamentele Însuși conceptul de incompletitate nu se potrivește cumva cu natura artei sale - întruchiparea proporției clare, echilibru strict, puritatea stilului Și în viața lui Rafael, se pare, nu au existat crize și îndoieli severe S-a dezvoltat constant și lin, muncind din greu, asimilând cu atenție experiența profesorilor, studiind cu atenție monumentele antice În cea mai fragedă tinerețe, a stăpânit perfect maniera și tehnica profesorului său umbrian Perugino și, ulterior, a învățat multe atât de la Leonardo, cât și de la Michelangelo, dar tot timpul și-a urmat propriul drum, care a fost determinat foarte devreme Rafael, ca un adevărat fiu al Renașterii, a fost, dacă nu la fel de versatil ca Leonardo, atunci încă un artist foarte versatil: un arhitect, un muralist, un maestru de portrete și un maestru al decorului Dar până acum el este cel mai bine cunoscut ca creatorul minunatelor Madonne Contemplându-i, de fiecare dată, parcă, îl redescoperă pe Rafael pentru ei înșiși Telespectatorii sovietici cunosc bine cele mai vechi și cele mai recente lucrări ale acestui ciclu - mica Madona Conestabile din Ermit și Madona Sixtina din Galeria Dresda „Madonna Conestabile” a scris Raphael în tinerețe și aceasta este într-adevăr o lucrare tânără – pentru puritatea ei rară, castitatea dispoziției, pentru hărnicia sacră a muncii – dar în niciun caz nu poate fi numită imatură Delicat, subtil REVIERE ÎN ITALIA Rafael Madonna Conestabile Pe la tehnica picturii aproape în miniatură, compoziția, desenul sunt demne de un artist strălucit Compoziția este înscrisă într-un cerc, sau mai degrabă, într-o emisferă, deoarece Rafael construiește o compoziție nu numai cu contururi rotunjite, ci și cu volume rotunjite A iubit în special formatul rotund „ton-do” și a apelat adesea la el Să fim atenți la conturul moale melodios al capului, umerilor și mâinilor plecate ale Madonei Rafael nu caută, ca Botticelli, tremuratul rafinat al liniilor și formelor - dimpotrivă, el ARTA RENAȘTERII Rafael (?) Auto portret Rafael Madonna cu un carduitor - învinge, generalizează fragmentarea capricioasă a formelor naturii și le conduce la o unitate calmă, maiestuoasă Madonele sale au întotdeauna părul neted, o față curată ovală, o frunte curată de virgină, un voal care căde acoperă silueta de sus în jos într-un singur contur neted Așa este și în Madonna Conestabile Introdus într-un cadru larg aurit, bogat decorat cu arabescuri în relief, micul tondo al lui Rafael nu numai că nu se pierde pe acest fundal, ci apare în toată noblețea sa, ca un opal delicat, ușor convex, pe un inel prețios Tânăra mamă și copilul ei sunt infinit de emoționanți, dar prea simpli la inimă Încă nu au profunzimea captivantă a „Madonei Sixtine”, creată de artist cincisprezece ani mai târziu Apoi Raphael a devenit diferit: acesta nu mai este acel „băiat liniștit care aprinde lumânări”, așa cum și-ar putea imagina creatorul Madonei Conestabile Până în acel moment nici nu a fost autorul multor compoziții grandioase, a câștigat amploare și măiestrie a pensulei, a devenit o celebritate În arta sa, au început să apară trăsături care prefigurau Renașterea târzie și chiar baroc - trăsături ale dramei cu un strop de oarecare impresionantă Deoarece acest lucru nu era foarte caracteristic naturii talentului lui Rafael, lucrările în care el a adus un omagiu unor astfel de căutări (cum ar fi „Transfigurarea la Față”) nu se numără printre cele mai bune lucrări ale sale, deși ele au fost cele care au devenit ulterior subiect de admirație și de tot felul de imitaţie pentru academicieni Poate că există ceva din asta în „Sistine Madonna” – nu sunt prea spectaculoși norii biciuiți pe care calcă? Și cortina trasă nu vă amintește de teatru? Dar o iubim prea mult pe Madona Sixtină ca să căutăm pete la soare Așa cum este, această compoziție extraordinară de altar a intrat de mult timp în conștiința a sute de mii de oameni ca o formă de REVIERE ÎN ITALIA ARTA RENAȘTERII la frumusețe Așa o acceptăm necondiționat - cu Sixtul ei îngenuncheat și cu grațioasa Sfântă Barbara, cu îngerii plinuți și gânditori dedesubt și cu fețele herubice transparente în jurul Maicii Domnului Se pare că această imagine nu poate și nu trebuie să fie diferită: există un fel de imuabilitate a perfecțiunii, în ciuda oarecare ciudățenie în combinarea tuturor componentelor sale, sau tocmai din cauza acestei ciudățeni Dar mai ales - datorită spiritualității uimitoare a mamei și a copilului În chipul și înfățișarea bebelușului există ceva necopilaș - lung și profund, iar în fața și privirea mamei - puritate infantilă Dacă Raphael nu ar fi scris niciodată altceva decât această femeie blândă, desculță, cu fața rotundă, acest rătăcitor ceresc, gustare Rafael scoala din Atena Fresca Stanza della Senyatura din Palatul Vatican - REVIERE ÎN ITALIA Rafael Madonna Sixtina - ARTA RENAȘTERII Michelangelo David - secret într-o mantie simplă și ținând în mâini un copil extraordinar, chiar și atunci ar fi fost cel mai mare artist Dar a scris și o mulțime de lucruri grozave Din , a lucrat constant la Roma, în special la curtea Papei Iulius al II-lea și a succesorului său Leon al X-lea, unde a executat un număr mare de lucrări monumentale Dintre acestea, cele mai remarcabile sunt picturile murale din stanzul Vaticanului - apartamentele papei Aici puteți vedea de ce anvergură titanică a fost capabil blândul și liric Raphael Compoziții de amploare locuite de zeci de figuri acoperă toți pereții celor trei săli În Stanza della Senyatura - patru fresce dedicate teologiei, filosofiei, poeziei și justiției Aceasta este concepută ca ideea de sinteză a religiei creștine și a culturii antice Fiecare frescă ocupă un perete întreg; marile arcade semicirculare care încadrează pereții par a fi reflectate și continuate în compozițiile de fresce, unde domină și motivul arcadelor și semicercurilor S-a ajuns la un acord absolut între spațiul arhitectural și spațiul iluzoriu al picturilor murale Cea mai bună dintre frescele din Stanza della Senyatura este „Școala din Atena”: Rafael a executat totul cu propria sa mână În ea, artistul a întruchipat ideea de umanitar renascentist REVIERE ÎN ITALIA Capela Sixtină din Vatican ARTA RENAȘTERII Michelangelo Profetul Ieremia Fresca de tavan a Capelei Sixtine - niștii despre epoca de aur a umanismului antic și, așa cum au făcut întotdeauna artiștii Renașterii, au transferat această utopie ideală în mediul modern Sub bolțile înalte ale arhitecturii pur renascentiste, pe treptele unei scari largi, el a așezat înțelepții și poeții atenieni în grupuri dezinvolte și expresive, angajați în conversație sau cufundați în studii și reflecții savante În centru, în vârful scărilor, se află Platon și Aristotel; menținând demnitatea înțeleaptă și prietenia, ei conduc veșnica, marea dispută - bătrânul Platon ridică degetul la cer, tânărul Aristotel arată spre pământ Rafael și-a introdus contemporanii în această societate: Leonardo da Vinci apare în imaginea lui Platon, Heraclit stând în prim-plan, gânditor, seamănă cu Michelangelo, iar în dreapta, alături de un grup de astronomi, Rafael s-a portretizat pe sine Ei spun că timpul este cel mai bun judecător: separă fără greșeală binele de rău și păstrează în memorie pentru nasterea este cea mai buna Dar chiar și printre cei mai buni, fiecare epocă alege ceea ce este mai consonant și mai aproape de ea, astfel, soarta moștenirii marilor artiști continuă să se schimbe de-a lungul secolelor Dintre cei trei luminați ai Înaltei Renașteri, Rafael a fost mult timp cel mai venerat, toate academiile lumii l-au făcut divinitatea lor Acest cult oficial i-a forțat ulterior pe oponenții clasicismului să se răcească față de idolul recunoscut Din a doua jumătate a secolului al XIX-lea și în zilele noastre, dragostea pentru Rafael nu mai este la fel de puternică ca înainte; suntem duși mai adânc de Leonardo, Michelangelo, chiar Botticelli Dar trebuie să fim corecti: Rafael nu este clasicistul chipeș, ideal și evlavios pe care epigonii l-au perceput că este El este viu și pământesc În anii ai secolului trecut, tânărul Vrubel a simțit acest lucru și a fost entuziasmat de descoperire: „Este profund real Sfințenia îi este impusă de sentimentalismul de mai târziu Uită-te, de exemplu, la figură REVIERE ÎN ITALIA Michelangelo Sibila Delfică Fresca de tavan a Capelei Sixtine bătrânul purtat de fiul său în fresca „Focul din Borgo” – câtă simplitate și putere de adevăr al vieții! Dar apoi a apărut ea însăși - la expoziția Galeriei Dresda din Moscova Și vocile sceptice au tăcut, ea i-a cucerit pe toți Eliberat de luciul zaharat indus de epigoni, Rafael stă în fața noastră în adevărata sa demnitate Și al treilea vârf de munte al Renașterii - Michelangelo Buonarroti Viața lui lungă este viața lui Hercule, un șir de isprăvi pe care le-a îndeplinit, îndurerat și suferind, parcă nu din propria sa voință, ci forțat de geniul său Romain Rolland spune: „Să-și amintească de Michelangelo cei care neagă geniul, care nu știu ce este Iată un om posedat cu adevărat de un geniu Geniu, chu nativ din firea lui, care l-a invadat ca un cuceritor și l-a ținut în robie Michelangelo a fost sculptor, arhitect, pictor și poet Dar mai presus de toate și în toate - un sculptor; figurile lui, scrise pe tavanul Capelei Sixtine, pot fi confundate cu statui, în poeziile sale, se pare, se simte dalta unui sculptor El a plasat sculptura deasupra tuturor celorlalte arte și a fost în aceasta, ca și în alta, antagonistul lui Leonardo, care considera pictura regina artelor și științelor Una dintre primele lucrări ale lui Michelangelo este o statuie a lui David, înaltă de aproximativ cinci metri, plasată în Piazza della Signoria, lângă Palazzo Vecchio, unde se afla centrul guvernamental al Florenței Instalarea acestei statui a avut o importanță politică deosebită: în acest moment, chiar la începutul secolului al XVI-lea, Republica Florentină, care și-a expulzat Vri/be, l M Corespondenta L -M , , p Rolland R Adunat op în volume, v M , , p ARTA RENAȘTERII tirani interni, era hotărât să reziste dușmanilor care o amenințau din interior și din exterior Au vrut să creadă că micuța Florență ar putea câștiga, la fel cum cândva tânărul păstor pașnic David l-a învins pe uriașul Goliat Aici s-a manifestat depozitul eroic al talentului lui Michelangelo El a sculptat dintr-un singur bloc de marmură (anterior deja stricat de o prelucrare nereușită) un tânăr uriaș frumos, în mânia lui reținută În vremea noastră, majoritatea sculptorilor lucrează astfel: sculptează un model de lut în mărime naturală, ducându-l la final, apoi marmoristul (mai rar sculptorul însuși) îl traduce cu precizie mecanică într-un material, adică în marmură sau altul piatră Sau se ia o ghips direct de pe modelul de lut Cu această metodă de lucru, imaginea plastică este creată nu prin sculptură, ci prin modelare, nu prin îndepărtarea materialului, ci prin adăugare, suprapunere Sculptarea în sensul propriu este cioplirea prin cioplirea și tăierea unei pietre; sculptorul vede cu ochiul minții forma dorită în blocul de piatră și „taie” până la el adânc în piatră, tăind ceea ce nu este formă Aceasta este o muncă grea, ca să nu mai vorbim de efort fizic mare, necesită de la sculptor infailibilitatea mâinii (una incorect ciobită nu mai poate fi atașată) și o vigilență deosebită a vederii interioare Așa a lucrat Michelangelo Ca etapă preliminară, a realizat desene și schițe din ceară, conturând aproximativ imaginea, apoi a intrat în luptă cu un bloc de marmură În „eliberarea” imaginii din cochilia de piatră care o ascunde, Michelangelo a văzut poezia ascunsă a operei sculptorului; în sonetele sale îl interpretează adesea într-un sens expansiv, simbolic, de exemplu: „La fel ca Madonei, imaginația artistului pune o figură vie într-o piatră solidă de munte, pe care o scoate de acolo, îndepărtând excesul de piatră și acolo apare mai puternică, acolo unde este mai mare îndepărtează o piatră – așa că învelișul nostru ascunde niște aspirații bune ale unui suflet tremurător sub scoarța sa aspră, tare, nelucrată Eliberate din „cochilie”, statuile lui Michelangelo își păstrează natura de piatră Ele se disting întotdeauna prin volumul lor monolitic: Mike- REVIERE ÎN ITALIA Michelangelo Crearea lui Adam Fresca de tavan a Capelei Sixtine Michelangelo Sclav pe moarte Pe la Langelo a spus că o sculptură bună este una care poate fi rostogolită pe un munte și nici o singură parte din ea nu se va rupe Aproape nicăieri statuile lui nu au brațele retractate liber, separate de corp; tuberculii muşchilor sunt exageraţi, grosimea gâtului este exagerată, asemănată cu un trunchi puternic ce poartă capul; rotunjimea șoldurilor este grea și masivă, nodulitatea lor este accentuată Aceștia sunt titanii, pe care piatra solidă de munte i-a înzestrat cu proprietățile sale Mișcările lor sunt puternice, pasionale și, în același timp, parcă constrânse; Motivul preferat de contraposta al lui Michelangelo - partea superioară a trunchiului este răsturnată brusc Nu seamănă deloc cu mișcarea ușoară, ondulată, care animă corpurile statuilor grecești Întorsătura caracteristică a figurilor lui Michelangelo, mai degrabă, ar putea aminti de curba gotică, dacă nu pentru fizicitatea lor puternică Mișcarea figurii din statuia „Învingătorului” a fost comparată cu mișcarea unei limbi de flacără, chiar și termenul „serpentinata” a apărut - o mișcare serpentină Două idei sculpturale principale parcurg aproape întreaga biografie creativă a lui Michelangelo: mormântul Papei Iulius al II-lea și mormântul ARTA RENAȘTERII Michelangelo Mormântul lui Giuliano de Medici Capela Medici din Biserica San Lorenzo din Florența - REVIERE ÎN ITALIA Michelangelo Zi Mormânt Giuliano Medici Fragment Medici Iulius al II-lea, zadarnic și glorios, a ordonat el însuși lui Michelangelo mormântul său, dorind ca acesta să depășească în splendoare toate mausoleele lumii Michelangelo, dus de cap, a conceput o structură colosală cu zeci de statui; la început, tatăl său l-a susținut, dar independența obstinată a artistului, care cerea libertate de acțiune, a dus la ciocniri constante Michelangelo a fost uneori expulzat din Roma, apoi din nou numit: relațiile cu papa capricios și iute erau dificile În plus, Iulius al II-lea și-a pierdut curând interesul pentru proiect, i s-a spus că este un semn rău să-și pregătească un mormânt în timpul vieții În schimb, l-a instruit pe Michelangelo să picteze Capela Sixtină, ceea ce a făcut timp de patru ani, în același timp în care Rafael a pictat strofele Vaticanului După moartea lui Iulius al II-lea, în , Michelangelo a preluat-o din nou pe a lui mormântul, schimbând proiectul inițial, dar noul papă, Leon X, care provenea din familia Medici, a fost gelos pe memoria predecesorului său și l-a distras pe artist cu alte ordine Între timp, moștenitorii lui Iulius al II-lea, amenințăndu-se cu un proces, i-au cerut să-și termine munca de lungă durată „I-am slujit pe papi”, și-a amintit Michelangelo pe panta vieții sale, „dar numai sub constrângere” Nu putea crea cu concentrare: a fost ordonat, forțat, amenințat, smuls de ceea ce a reușit să se lase dus de el Și, în cele din urmă, cel mai jalnic, care a lăsat o pecete de întristare fără margini asupra artei eroice a lui Michelangelo: asediul și căderea Florenței, distrugerea republicii, epoca terorii și a Inchiziției, anii de suferință a singurătății petrecuți în exilat la Roma, unde Michelangelo a murit la vârsta de optzeci și nouă de ani Ce a realizat? Mic în comparație cu intențiile lor, dar să ARTA RENAȘTERII foarte mult la scara istoriei artei Să vorbim despre principalul lucru În mod ironic, cea mai completă dintre lucrările sale nu a fost sculpturală, ci picturală - pictând tavanul Capelei Sixtine Deși Michelangelo a acceptat această comandă, neconsiderându-se pictor, dar, după ce s-a pus pe treabă, a luat foc cu o pasiune creativă și s-a dedicat în întregime acesteia În loc să acopere tavanul cu ornamente și să scrie doar figuri între decupările bolților, așa cum se presupunea mai întâi, el a umplut întregul mijloc al tavanului cu compoziții de intrigă, a înconjurat fiecare dintre figurile la scară mai mare ale tinerilor goi, așezate și mai mari figuri ale profeţilor şi sibilelor şi mai multe figuri şi figuri între decofraje grupuri în triunghiuri de cofraj şi în lunete semicirculare deasupra ferestrelor Pentru ca tot acest conglomerat de figuri să fie ordonat arhitectonic și organizat spațial, Michelangelo nu numai că a folosit adevărate diviziuni arhitecturale ale bolților, ci a pictat și altele suplimentare: a înfățișat cornișe proeminente, pilaștri cu figuri de putti, arcade și socluri cu o pensulă Toată această decorație arhitecturală iluzorie puternic modelată de clarobscur pare reală de jos, iar profeții și tinerii așezați în nișe iluzorii și pe socluri arată voluminos În total, pe un spațiu de de metri pătrați sunt scrise câteva sute de cifre: o întreagă națiune, o întreagă generație de titani, unde sunt bătrâni, și tineri, și femei, și bebeluși În figurile profeților, sibilelor și tinerilor, Michelangelo a desfășurat un fel de enciclopedie a plasticității, o varietate inepuizabilă de contrapuncte și unghiuri Acesta este ceva ca o mărturie pentru toți viitorii sculptori Unde altundeva în arta lumii se poate întâlni trupuri și spirite atât de puternice, atât de puternic inspirate nyh bărbați și femei, ca profeții și sibilele lui Michelangelo? Nu a portretizat niciodată oameni slabi, are bătrâni, femei, muribunzi și disperați - sunt întotdeauna puternici El a descris-o pe Cum Sibyl ca pe o femeie în vârstă: se pare, cum se poate exprima puterea în imaginea unei bătrâne? Și aceasta este una dintre cele mai puternice imagini ale Capelei Sixtine Dintre picturile ei intriga, Creația lui Adam se bucură de cea mai mare faimă Semnificația interioară a acestei compoziții laconice este fără fund: rămâne un simbol etern al creației, al spiritualizării Forța creatoare, zeul-demiurgul, fără să se oprească în zborul său vârtej, își întinde mâna și abia atinge mâna întinsă, încă inertă a lui Adam; vedem cu ochii noștri cum corpul lui Adam prinde viață, cum se trezesc forțele adormite ale vieții Lucrând în Capela Sixtină, Michelangelo, acest fizic departe de a fi puternic, predispus la boli, obsedat de tulburări mentale constante, el însuși a realizat o ispravă fără precedent A refuzat asistenții și a făcut toată munca singur A trebuit să scrie stând pe schelă și aruncându-și capul pe spate, astfel încât vopseaua să-i picure pe față - și așa în fiecare zi timp de câțiva ani El a creat personal toate aceste trupuri cele mai frumoase, toată această pictură imensă, incredibil de complexă, iar propriul său corp s-a dovedit a fi desfigurat la sfârșit: corpul s-a arcuit, pieptul s-a scufundat, a crescut gușa, mult timp nu a putut să arate drept înainte și, în timp ce citești, a trebuit să ridici o carte sus deasupra capului tău Deja la bătrânețe, Michelangelo era din nou destinat să revină la picturile Capelei Sixtine: de data aceasta a scris „Judecata de Apoi” pe perete Nu există o arhitectură clară aici O avalanșă de trupuri goale se prăbușește în abis Printre ele se numără multe fețe portret Aceasta este răzbunare, prăbușirea mândriei Renașterii Acei oameni care REVIERE ÎN ITALIA Michelangelo Dimineaţă Mormântul lui Lorenzo Medici în Biserica San Lorenzo din Florența Fragment - ARTA RENAȘTERII Michelangelo Pieta Rondanini - cei care în „Școala din Atena” a lui Rafael au vorbit atât de sublim și demn despre lucruri sublime și demne, acum se cufundă în haos dureros Figura atletică ghemuită a unui bărbat care a acoperit un ochi cu mâna, iar celălalt ochi se uită cu o expresie de groază nebună, provoacă un fior Dar Michelangelo este fidel cu sine: oamenii pe moarte sunt frumoși, iar Hristos însuși este întruchipat în imaginea sa iubită a unui tânăr gigant muscular Din lucrarea la mormântul lui Iulius al II-lea au rămas statuile formidabilului profet pedepsitor Moise și ale captivilor Dintre aceste ultime două sunt destul de terminate, poartă numele prizonierului legat și al prizonierului pe moarte Ocolind încet, în față și din lateral, figura „Prizonierului Legat”, urmând În spatele aspectelor plastice schimbătoare, privitorul vede toate etapele unui efort eroic și zadarnic de a rupe lanțurile Acum tensiune extremă, acum resemnare, acum un nou efort disperat „Prizonierul muribund” nu-și rupe legăturile: aruncându-și mâinile în spatele capului și aplecându-și capul până la umăr, el se cufundă într-o stare care este la fel de asemănătoare cu moartea și somnul - o eliberare binefăcătoare de chin Au mai fost păstrate patru figuri ale „Prizonierilor” – neterminate Într-una dintre ele, incompletitudinea, poate deliberată, este așa-numitul „Captiv Trezirea” Silueta lui nu a ieșit complet în evidență din blocul de piatră și vrea să iasă din el Pieptul încordat este deja liber, dar REVIERE ÎN ITALIA Parmigianino Madonna cu gâtul lung Pe la - o parte a capului, brațele, picioarele se blochează în masa de piatră învăluitoare Aceasta este o imagine a „eliberării” aspectului din piatră, spiritul viu din materia inertă Mulți sculptori au folosit atunci în mod conștient un motiv simbolico-plastic similar, Rodin l-a iubit și l-a dezvoltat adesea Ar trebui „Prizonierii” să personifice orașele italiene înrobite de francezi sau sunt alegorii ale artei, ai căror patroni se considera Julius al II-lea? Michelangelo însuși nu a acordat prea multă importanță semnificației exacte a alegoriilor Pentru el, plasticitatea corpului uman, mișcările și contrapunctele sale erau în sine pline de conținut interior, larg și încăpător După cum a spus François Millet despre Michelangelo, el a fost capabil să întruchipeze tot binele și tot răul omenirii într-o singură figură De asemenea, sculpturile Capelei Medici, finalizate deja în anii , nu se pretează la o interpretare lipsită de ambiguitate Acestea sunt „Noapte” și „Ziua”, „Dimineața” și „Seara” - sunt întinse în perechi pe sarcofage sub statuile portret ale lui Giuliano și Lorenzo Medici, situate în nișe Pleoapele sarcofagelor sunt înclinate, iar poziția figurilor pare precară, se pare că chiar și în somn simt nesiguranța patului lor, căutând inconștient sprijin pentru picioare (și picioarele lor alunecă), încercând să încordeze mușchii relaxați de somn Aceste corpuri puternice sunt biruite de o languire dureroasă, par a fi otrăvite Trezire lentă, reticentă ARTA RENAȘTERII trezire neliniștită și lipsită de bucurie, adormirea, amorțirea membrilor și somnul - greoi, dar totuși aduc uitare „Noaptea” în imaginea unei femei care doarme, sprijinindu-și cotul pe piciorul îndoit și sprijinindu-și capul în jos cu mâna, este cea mai expresivă și frumoasă din punct de vedere plastic dintre cele patru statui I-au fost dedicate poezii Iar Michelangelo, ca răspuns la madrigalul destul de banal al cuiva, care spunea că această piatră animată este gata să se trezească, a răspuns cu un catren care a devenit nu mai puțin faimos decât statuia însăși: Este îmbucurător să dormi, e mai îmbucurător să fii o piatră, O, în această epocă, criminal și rușinos, Să nu trăiești, să nu simți este un destin de invidiat Te rog taci, nu îndrăzni să mă trezești Când, cu mulți ani înainte, Michelangelo a început lucrările la fațada bisericii San Lorenzo (Capela Medici este o prelungire a acesteia), a vrut să facă din această fațadă o „oglindă a Florenței” Ideea a rămas neîmplinită Dar acum, după ce a umplut mormântul Medici cu imagini de impulsuri neliniştite, fără scop, umilinţă sumbră şi disperare supusă, el a făcut din el o oglindă a Italiei Aceasta este o imagine a Italiei plecând în noapte Dar ea rămâne regală Artistul Michelangelo a idolatrizat frumusețea umană până la ultima suflare Și i se părea ceva teribil, fatal în ea - limita cea mai înaltă de la granița inexistenței „După mulți ani de căutare și deja aproape de moarte, un artist înțelept ajunge la întruchiparea într-o piatră solidă de munte a celei mai perfecte idei de imagine vie Pentru că mereu găsești ceva înalt și rar și nu durează mult La fel, natura, când, rătăcind de-a lungul veacurilor de la un chip la altul, atinge limita cea mai înaltă a frumuseții în chipul tău divin, ea devine astfel epuizată, îmbătrânește și trebuie să piară Prin urmare, bucuria de frumusețe este combinată cu frica, care alimentează o mare atracție pentru mâncarea ciudată Și nu pot nici să spun, nici să gândesc ceea ce, la vederea înfățișării tale, este atât de împovărător și înalță sufletul Este conștiința sfârșitului lumii sau o mare răpire? Nu toată lumea a avut ocazia să simtă tragedia declinului unei mari ere culturale, așa cum a făcut Michelangelo Reacția feudal-catolică care a început în Italia după un timp a devenit viața de zi cu zi, noile generații de artiști nu au mai văzut-o ca pe o tragedie specială, ci au acceptat-o ca pe un dat, ca pe un mediu familiar - în principal la curțile ducilor și regilor - probabil neobservând ce stigmat fatal le impune vârsta „criminală și rușinoasă”, cum diminuează și distorsionează talentele Artiștii din a doua jumătate a secolului al XVI-lea au continuat să-și onoreze marii predecesori ai Renașterii și au crezut că își urmează preceptele De fapt, ei le-au urmărit într-un mod epigon, asimilând fragmente de forme exterioare și reducându-le inconștient la o caricatură, pentru că a dispărut conținutul care odată a născut și a dat viață acestor forme Școala manieristă a cultivat întorsăturile „serpentine” ale figurilor lui Michelangelo, dar în afara patosului umanist al lui Michelangelo, aceste întorsături păreau doar o pretenție ciudată Manieriştii au împrumutat, de asemenea, de la Leonardo gesturi de arătare, zâmbete misterioase - iar acest lucru a căpătat un caracter ambiguu şi drăguţ Uită-te la „Madona cu trandafir” de Parmigianino: ce rafinament neplăcut gol în aceste ipostaze deliberate, gesturi deliberate, în corpul efeminat al unui bebeluș și degetele lui bine îngrijite, ascuțite ca ghearele Iată o lucrare tipică a manierismului Dar printre manierişti se aflau maeştri puternici şi ascuţiţi, mai ales mulţi REVIERE ÎN ITALIA Pontormo Întâlnirea cu Maria cu Elisabeta ARTA RENAȘTERII realizat în portrete, precum, de exemplu, Pontormo și Bronzino sau aurarul, vânătorul și sculptorul Benvenuto Cellini, nu mai puțin faimos pentru Vita (autobiografie) aventuros-romantică decât pentru produsele sale Creată în opoziție cu manierismul, Academia Bologna a fost și mai puțin fructuoasă în încercările sale de a crea un „stil mare”, pornind în principal de la Rafael Iar printre bolognezi s-au numărat artiști talentați, precum unul dintre organizatorii săi, Annibale Carracci, dar la începutul secolului al XVII-lea, școala bologneză a inundat arta Italiei cu picturi pline de zahăr și lipsite de viață ale lui Guido Reni și imitatorii săi și mai puțin semnificativi Istoria a făcut o reevaluare decisivă a multora dintre lucrările lui Guido Reni, care a fost popular de multă vreme Capetele sale de sfinți sunt sentimentale și monotone prin frumusețea lor dulce, colorarea se remarcă printr-un ton de maro tern, textura este vâzoasă și netedă Tradițiile Renașterii au fost cu adevărat continuate nu de epigoni și eclectiști, ci de cei care au tratat aceste tradiții cu mult mai puțin respect și le-au opus cu ceva nou - Rembrandt, de exemplu Într-un sens larg, întreaga cultură artistică europeană a secolelor următoare a fost alimentată de realizările Renașterii Trebuie spus că aceste mari realizări au avut reversul lor, latura lor negativă, care a fost expusă nu atât în Renașterea în sine, cât mai târziu Și în numele unei înțelegeri clare a căilor contradictorii pe care se mișcă istoria, nu trebuie să tăcem nici despre asta Cititorul va fi observat probabil că, spre deosebire de capitolele anterioare, capitolul Renaștere are puține de spus despre arhitectură Deși se pot spune multe despre arhitectura Renașterii, se poate descrie la nesfârșit frumusețea acesteia monumente gri, dar eseul nostru este dedicat artelor plastice În antichitate și în Evul Mediu, ei formau un singur tot cu arhitectura Și în Renaștere, pentru prima dată, încep să se emancipeze de arhitectură Este un avantaj sau o pierdere? Oricât de frumoase și impresionante ar fi palaturile și templele renascentiste, oricât de strălucitoare ar fi lucrarea arhitecților din Înalta Renaștere - Bramante și Palladio - arhitectura din această epocă a încetat să mai fie dirijorul unei orchestre de arte A existat o schimbare de accent Pictura, după ce și-a cucerit propriul spațiu iluzoriu, a pornit pe calea independenței față de arhitectură A rămas în continuare predominant monumentală, adică asociată cu zidul Dar acum își dictează deja voința arhitecturii Arhitectura însăși începe să imite artele plastice, sacrificându-și constructivitatea, s-ar putea spune, veridicitatea tectonică Deja în Brunelleschi, elementele ordinului antic - coloane, pilaștri, cornișe - care în Grecia erau părți funcționale ale unei structuri de stâlpi și grinzi, sunt folosite în scopuri decorative Și în arhitectura Înaltei Renașteri, tendințele decorative și picturale se dezvoltă în cea mai mare măsură: apare arhitectura, „nu construită, ci înfățișată pe perete”, în cuvintele arhitectului A Burov Preocuparea pentru frumusețea fațadei predomină, indiferent de tectonica propriu-zisă În același timp, fațada se profilează din ce în ce mai suculent, bogat, cu forme din ce în ce mai proeminente, creând un joc pitoresc de lumini și umbre; în clădirile arhitectului venețian Jacopo Sansovino, peretele se transformă într-un decor arhitectural solid Ei nu se opresc la a folosi mijloace pur picturale pentru a crea un spațiu și un interior iluzorii Bramante în Biserica San REVIERE ÎN ITALIA Satiro a scris pe perete o adâncitură semicirculară a absidei - de fapt, acolo nu există nicio absidă Pictorul Melozzo da Forli a pictat o cupolă inexistentă într-o biserică din Lorento - de fapt, nu există dom, pictura acoperă o suprafață netedă, dar datorită construcțiilor și unghiurilor în perspectivă se creează iluzia unui dom Mantegna a descris în mod iluzionist o „ruptură în cer” pe tavanul Palatului Gonzaga Și Michelangelo, după cum am văzut, a pictat arhitectură inexistentă pe tavanul Capelei Sixtine Arhitectura adevărată s-a dovedit a fi departe de a fi la fel de perfectă ca sculptura și pictura, deși aici a pus toată puterea temperamentului său artistic Michelangelo a continuat să construiască Catedrala Sf Petru la Roma (la care au lucrat anterior Bramante și Sangallo), încununând-o cu o cupolă grandioasă Impresionantul acestei idei nu ispășește o anumită greutate, neobișnuită pentru epocile cu un simț tectonic cu adevărat dezvoltat Aproximativ aceeași relație ca și cu arhitectura dezvoltată între artele plastice renascentiste și artele aplicate Artiștii Renașterii nu au rupt legăturile cu meșteșugurile, în acest sens ei fiind moștenitorii direcți ai maeștrilor medievali, depășindu-i prin versatilitate și artă Verrocchio, Botticelli și majoritatea artiștilor nu numai că au pictat și pictat cu fresce, ci și cufere pictate (celebra „cassonne”) italiană, s-au angajat în bijuterii și au realizat desene pentru tapiserii Arta aplicată a înflorit: un fel de felinar deasupra ușii, un banner cu o stemă, un cadru de lemn de oglindă au fost o creație artistică cu drepturi depline Produsele din sticlă din filigran venețian, vasele din ceramică pictate sunt culmea artei Dar mai departe exemplu de aceleași feluri de mâncare din majolica (există o colecție bogată de ele în Schit), puteți vedea cum imaginea câștigă, supune obiectul în sine Nu atât imaginea decorează lucrul, ci lucrul în sine există, parcă, pentru a servi drept fundal pentru pictură, iar structura proprie, rațională, este din ce în ce mai puțin luată în considerare: pasiunea pentru transferul de spaţiu iluzoriu pătrunde şi aici Și aceste feluri de mâncare frumoase, de regulă, nu mai erau consumate în scopul lor: erau atârnate pe pereți ca niște picturi Acest lucru, probabil, le-ar fi părut de neînțeles grecilor antici, care își turnau ulei, apă și vin în vasele lor, oricât de frumos erau pictate Asemenea schimbări de accent de la începutul creativ, constructiv la cel pictural și decorativ sunt simptomatice Ele prefigurează viitorul — deocamdată, doar viitorul! - o anumită discrepanță între artă și viața de zi cu zi La urma urmei, arhitectura, vesela, mobilierul și orice altceva fac parte din structura vieții umane de zi cu zi, a vieții de zi cu zi Când pictura și sculptura trăiesc în strânsă unire cu ele, aceasta înseamnă că arta ca atare nu se opune vieții de zi cu zi, există în ea și nu în paralel cu ea, ci doar ca o oglindă care o reflectă În cultura Renașterii, uniunea, aparent, este strânsă: arta este omniprezentă, pătrunde totul, e chiar prea mult la fiecare pas Cu toate acestea, lumea lucrurilor funcționale începe să se supună lumii imaginilor, să se adapteze la ea, chiar să o imite, ceea ce înseamnă că, conform logicii ulterioare a procesului, arhitectura și meșteșugurile au trebuit să-și piardă treptat propria putere artistică, indisolubil legată cu oportunitatea și funcționalitatea lor Și într-adevăr: cu cât mai departe, cu atât se exfoliază mai mult ARTA RENAȘTERII S-au mutat în partea decorativă și funcțională, iar în prima a fost din ce în ce mai puțin oportună, iar în a doua - din ce în ce mai puțin artistică Iar artele vizuale - pictura și sculptura - și-au cultivat din ce în ce mai mult specificul propriu, nefuncțional, dar, în același timp, s-au îndepărtat din ce în ce mai mult de participarea directă la viața de zi cu zi Și în cele din urmă, „specificitatea” care a mers prea departe i-a sângerat ei înșiși, asemănând acei îngeri din picturile medievale care au aripi, dar fără picioare și, prin urmare, nu se pot scufunda la pământ în niciun fel Latura socială a procesului de început al divergenței artei de viața de zi cu zi a constat în faptul că artiștii se separau treptat într-o castă artistică, că arta de creativitatea colectivă, de masă, a devenit opera unor indivizi deosebit de dotați Aceasta a fost una dintre consecințele diviziunii în creștere a muncii Și de aici tu De asemenea, a reieșit că nivelul general, „mediu” al culturii artistice după Renaștere nu a fost niciodată la fel de ridicat ca în epocile anterioare Arta post-Renaștere cunoaște artiști individuali străluciți, multe talente, mediocrități chiar mai iscusite și, în sfârșit, în timpurile moderne - mulți oameni „aproape de artă” Cultura artistică generală începe să arate ca o suprafață agitată, deluroasă, cu gropi, unde vârfurile cele mai înalte și cele mai înalte alternează cu gropi și mlaștini În ceea ce privește Renașterea, deci, dându-i toată măsura încântării și surprinderii, probabil că putem fi totuși de acord cu unul dintre cercetători: „ acestui timp entuziasmat al celui mai puternic individualism îi lipsește acea forță disciplinată, reținută, care creează tot ce e mai bun realizări mari numai în creativitate generală REVIERE LA VENEȚIA Până acum însă, artele vizuale au cunoscut o eră a triumfului lor complet Și dacă în Florența și Italia centrală s-au dezvoltat în principal sub semnul plasticității (pictura în sine era în primul rând plastică), atunci la Veneția pictura ca atare, elementul vesel al culorii, a dominat Renașterea de la Veneția este o parte separată și particulară a Renașterii italiene generale Aici a început mai târziu, a durat mai mult, rolul tendințelor antice la Veneția a fost cel mai mic, iar legătura cu dezvoltarea ulterioară a picturii europene a fost cea mai directă Renașterea venețiană poate și ar trebui să fie discutată separat Poziția Veneției printre altele Regiunile italiene pot fi comparate cu poziția Novgorodului în Rus' medieval Era o republică patrician-comerciantă bogată, prosperă, care deținea cheile rutelor comerciale maritime Leul înaripat al Sfântului Marcu - stema Veneției - domnea peste apele Mării Mediterane, aurul curgea de pe tot pământul în laguna venețiană Veronese și Tiepolo au descris Veneția ca pe o frumusețe blondă magnifică, îmbrăcată în catifea roșie și blană de hermină, acoperită ca Danae de ploaie aurie Leul sacru al apostolului, cu umilință și devotament, ca un câine, se întinde la picioarele ei Cohn-Wiener Istoria stilului M , , p REVIERE ÎN ITALIA Veneția s-a ținut la distanță de disputele politice ale orașelor italiene, modul de viață și sistemul său erau complet independente Toată puterea aparținea „Consiliului celor Nouă”, ales de casta conducătoare Puterea reală a oligarhiei a fost exercitată în culise și cu cruzime, prin spionaj și asasinate ascunse Aceasta era partea din culise a vieții Republicii Venețiane - exteriorul arăta cât se poate de festiv Ceremonia de nuntă și „logodna cu mare” a dogului, care a fost ales pe viață și s-a bucurat de mai multă onoare exterioară decât puterea reală, întâlniri solemne ale ambasadorilor străini, sărbători religioase au fost aranjate nu numai luxos, ci generos și pe scară largă, precum festivalurile populare și carnavalele Veneția veselă este deosebit de ușor de imaginat din pânzele lui Canaletto, un artist din secolul al XVIII-lea: el a descris aceste carnavale și sărbători tradiționale cu acuratețe documentară Piața Sf Ștampila este plină de mulțime, gondole negre și aurite se năpustesc prin apele verzi ale lagunei, bannerele fluturează, baldachinele și pelerinele stacojii fulgeră strălucitor, semi-măștile negre pâlpâie Deasupra totul se ridică și domină arhitectura fabuloasă, dantelă, dezasamblată și multicoloră a Catedralei Sf Mark și Palatul Dogilor Veneția a fost puțin interesată de cercetările științifice și săpăturile antichităților antice - Renașterea ei avea alte surse A menținut multă vreme legături comerciale strânse cu Bizanțul, cu Orientul arab și a făcut comerț cu India Cultura Bizanțului și-a luat rădăcini deosebit de adânci în Veneția, dar austeritatea bizantină nu a prins rădăcini - le plăcea strălucirea bizantină, strălucirea aurie Veneția a refăcut în sânul ei atât tradițiile gotice, cât și cele orientale - dantela de piatră a artei venețiane vorbește despre ele hitektury, ceva ce amintește de Alhambra maur Fructul largii sociabilități a Veneției a fost Catedrala Sf Marka este acest monument de arhitectură fără precedent, în care straturile de aproximativ șapte secole, începând din secolul al X-lea, se îmbină într-un întreg neașteptat de armonios, încântător de frumos, în care coloane preluate din Bizanț, mozaicuri bizantine, sculptura romană antică, sculptura gotică coexistă în pace Palatul Dogilor este o clădire nu mai puțin capricioasă: este așa-numitul gotic venețian, combinând arcada gotică de lancet de dedesubt cu un bloc masiv neted deasupra, acoperit cu un model arab de plăci albe și roșii Veneția și-a dezvoltat propriul stil, trăgând de pretutindeni, gravitând spre colorat, spre pitorescul romantic Drept urmare, acest oraș de pe insule, unde palate se întind de-a lungul Marelui Canal, reflectat în apele sale, unde, de fapt, singurul „pământ” vast este St Mark, a devenit ca o cutie plină la capacitate maximă cu tot felul de bijuterii Gustul pentru fantastic, înflorat, însă, a fost moderat și simplificat de spiritul de sobrietate de afaceri, o adevărată perspectivă asupra vieții, caracteristică negustorilor venețieni Veneția nu este ca Orientul visător, cufundat în miraje colorate Din tot ce a absorbit, din firele Occidentului și Orientului, și-a țesut propria Renaștere, cultura ei pur laică, proto-burgheză, care, în ultimă analiză, s-a apropiat de căutarea umaniștilor italieni Acest lucru s-a întâmplat nu mai devreme de a doua jumătate a secolului al XV-lea - abia atunci a venit „quattrocento” venețian pe termen scurt, care a lăsat în curând locul culturii Înaltei Renașteri Apoi au început să apară picturi de Gentile Bellini, Cima da Conegliano, Vittore Carpaccio, Antonello da Messina, fascinante ARTA RENAȘTERII dar înfățișând viața Veneției pe pânza legendelor religioase Dintre lucrările similare ale Quattrocento-ului italian, „poveștile” venețiene (cum își numeau italienii picturile, prototipul întregii picturi istorice europene viitoare), sunt probabil cele mai romantice și, în același timp, cele mai reale Nimeni nu și-a înfățișat orașul natal, peisajul său, locuitorii, obiceiurile atât de aproape de natură, în detaliu, cu dragoste și poetic, precum, de exemplu, Carpaccio în ciclul „Viața Sf Ursula”, formată din nouă tablouri mari, iar în alte cicluri, dedicate tot „vieților sfinților” Există cerul verzui sidef și apele Veneției, corăbii în lagună, canale, poduri și bărci cu gondolieri, mulțimi pitorești de orășeni de pe mal, fără îndoială contemporani lui Carpaccio Nu există nicio contradicție între acest mediu modern și evenimentele miraculoase - adevărata Veneție în sine arăta destul de fantastic Palatul Dogilor din Veneția Curte Vittore Carpaccio Viziunea Sf Augustin REVIERE ÎN ITALIA Aici puteți vedea multe detalii de gen, de zi cu zi, cum ar fi un scrib care scrie cu sârguință la birou, capul înclinat într-o parte sau un mic muzician de stradă Compoziția „Visul Sf Ursula ”înfățișează, aparent cu deplină certitudine, o cameră tipică a unei clădiri rezidențiale renascentiste, cu gratii la ferestre, cu vaze elegante pe pervaz, cu un pat sub baldachin înalt pe stâlpi subțiri, cu un câine alb pe covor Dar pare a fi ceva destul de firesc ca un înger să intre cu un pas liniștit într-o cameră confortabilă, în atmosfera somnului de dimineață Mulți dintre cei care se familiarizează cu pictura venețiană le plac lucrările Renașterii venețiane timpurii chiar mai mult decât picturile faimoase ale lui Titian, Veronese și Tintoretto Lucrările Quattro-Centists sunt mai reținute și mai subtile, naivitatea lor captivează, au mai multă muzicalitate Artist în tranziție de la Renașterea timpurie la tine suc - Giovanni Bellini, de-a lungul timpului atrage din ce în ce mai multă atenție, deși multă vreme a fost umbrit de strălucirea sa senzuală luxuriantă a contemporanilor săi mai tineri Giovanni Bellini a fost cel care l-a fascinat pe Vrubel mai mult decât pe toți venețienii când a trăit la Veneția cu noblețea rafinată a stilului, cu culorile strălucitoare mai mult decât toți venețienii Ce putere de fantezie poetică deținea Bellini este arătată de pictura sa misterioasă „Madonna of the Lake” Este ca un vis al unei epoci de aur sau al paradisului: pe malul unui lac, în mijlocul naturii, tinerele, bătrânii, copiii care se joacă și animalele se află într-o stare gânditoare, contemplativă, fericită calmă Puțin mai departe de grupul Mariei și al sfinților, un cioban ia cina în coliba lui și un centaur mitic rătăcește liniștit; pe celălalt, malul îndepărtat al lacului, se văd doi îndrăgostiți ținându-se de mână Din când în când gândul artiștilor a creat astfel de vise de aur ARTA RENAȘTERII REVIERE ÎN ITALIA Vittore Carpaccio venețienii Fragment anii Giovanni Bellini Suflete ale Purgatoriului Pe la - Mai bine decât fanteziile mai reci ale lui Claude Lorrain, Madonna of the Lake a lui Bellini justifică strigătul sufletului lui Dostoievski: „Vis minunat, amăgire înaltă a omenirii! Epoca de Aur este cel mai incredibil vis dintre tot ce a fost, dar pentru care oamenii și-au dat toată viața și toată puterea, pentru care au murit și au fost uciși profeții, fără de care popoarele nu vor să trăiască și nici măcar nu pot muri! Giorgione, un elev al lui Giovanni Bellini, un artist considerat primul maestru al Înaltei Renașteri din Veneția, aparținea și el unei rase de visători „Venus adormită” sa este o lucrare de o puritate spirituală uimitoare, una dintre cele mai poetice imagini ale unui corp gol din arta mondială Aceasta este, de asemenea, întruchiparea visului de „oameni simpli, fericiți și inocenți” care trăiesc în armonie cu natura Stilul lui Giorgione are ceva în comun atât cu Rafael, cât și cu Leonardo da Vinci: Giorgione este „clasic”, clar, echilibrat în compozițiile sale și ARTA RENAȘTERII desenul este caracterizat de o netezime rară a liniilor (cu ce conturează „porumbelul” este înfățișată figura unei femei - cap, umeri, brațe - în pictura Ermitaj „Judith”!) Dar Giorgione este mai liric, mai intim și are o calitate, Giovanni Bellini Hristos mort sprijinit de îngeri După REVIERE ÎN ITALIA caracteristic şcolii veneţiene şi ridicat de el la un nou nivel – colorismul Dragostea venețienilor pentru frumusețea senzuală a culorii (nu o considerau un element secundar al picturii, precum florentinii) a condus, pas cu pas, la un nou principiu pictural, când materialitatea imaginii este atinsă nu atât de mult prin clarobscur ca prin gradații de culoare În parte, Giorgione are deja asta Corpul „Venusului adormit” este vopsit cu modelare minimă de lumini și umbre - ca și cum ar fi pur și simplu acoperit cu un ton auriu uniform și ușor iluminat - cu toate acestea, nu numai că nu arată plat, ci toate tranzițiile, ridicările și adâncirile blânde ale formei sunt percepute tangibil Și apoi Veronese, Tițian, Tintoretto au ridicat arta „modelării” culorilor la cea mai înaltă treaptă de măiestrie, pe care toți pictorii Europei de atunci nu au încetat să o învețe de la marii venețieni Trebuie remarcat faptul că artiștii venețieni din Cinquecento au fost oameni de o origine diferită de maeștrii altor regiuni ale Italiei Neimplicați în umanismul învățat, nu erau la fel de versatili ca florentinii sau Padova - erau profesioniști mai restrânși în arta lor - pictura Mari patrioți ai Veneției, de obicei nu se mișcau nicăieri și nu rătăceau, rămânând fideli „Reginei Adriaticii”, care i-a răsplătit bine Și, prin urmare, școala venețiană, în ciuda diferenței de personalități artistice, a avut multe trăsături generice comune caracteristice ei și numai ei, transmise din tată în fiu, din frate în frate în marile familii artistice În opera venețienilor a fost afectată stabilitatea situației, a vieții, a peisajului, a caracterului Recunoaștem atmosfera Veneției în toate picturile lor prin abundența de motive festive, de sărbătoare, prin balustradele traversante palate, de hainele de catifea roșie ale dogilor, de părul auriu al femeilor Paolo Veronese poate fi considerat cel mai tipic artist al Veneției festive A fost pictor, și doar pictor, dar pictor până în măduva oaselor, un leu al picturii, talentat violent și ingenu în arta sa, cu acea magnifică inocență a talentului generos, care captivează mereu și este capabil să ispășească mult care lipseste Întreaga amploare a talentului vesel al lui Veronese este palpabilă în compozițiile sale aglomerate, care se numeau „Căsătoria în Cana Galileii”, „Sărbătoarea în casa lui Levi”, „Cina cea de Taină”, dar nu erau altceva decât spectacole colorate de îmbăt și cine somptuoase în palate venețiene, cu muzicieni, bufoni, câini Nu era absolut nimic religios în ele și nu este de mirare că Veronese a trebuit să răspundă tribunalului Sfintei Inchiziții cu privire la unul dintre aceste tablouri Totul a început cu faptul că lui Veronese i s-a cerut să înlocuiască câinele din compoziție cu figura Mariei Magdalena, dar acesta a refuzat „Ți s-a părut potrivit să-i înfățișezi pe buronii Domnului nostru, germanii beți, piticii și alte prostii în Cina cea de Taină?” membrii tribunalului l-au interogat cu pasiune pe Veronese „Noi, pictorii, folosim aceleași libertăți pe care le folosesc poeții și nebunii”, a răspuns artistul cu demnitate și batjocură ascunsă Întrebat despre profesia lui, el a răspuns simplu: „Desenez și pictez figuri” Veronese nu și-a propus sarcini psihologice atât de complicate precum, de exemplu, Leonardo din Cina cea de taină - acest lucru nu l-a interesat Îl pune pe unul dintre apostoli să taie friptura, pe altul îl înlocuiește cu o farfurie, pe al treilea își strânge dinții cu o furculiță Parcă nu e foarte mare? Dar să aducem un omagiu artei, capabilă să glorifice frumusețea REVIERE ÎN ITALIA fagure de miere al lumii în fenomene fără artă, prin și prin fenomene pământești, senzuale „Valoarea picturală” pe care o posedă, pe care Veronese o venera, nu este ceva exterior și gol care poate fi neglijat: este eternă, ca și viața însăși, este valoarea cărnii frumoase a lumii; și, de altfel, meritul Renașterii este că și-a deschis ochii asupra acestor valori Culorile lui Veronese sunt luminoase, saturate în ton și, cel mai important, sunt materiale - adică nu colorează doar imaginea obiectului (ceea ce a fost adesea cazul florentinilor), ci ele însele se transformă într-un obiect, devin argint, catifea, nor, corp Frumusețea formei, culorii și texturii lucrurilor, așa cum există ele însele, în natură, este, parcă, înmulțită de frumusețea culorii și texturii picturii și, ca urmare, impresia senzorială dobândește cea mai înaltă intensitate; în plus, Veronese organizează ingenios compoziția, compară figurile în astfel de combinații de ritm, spațial, perspectivă relaţii care dau efectul maxim spectaculos Nu fantezează în culori – colorarea lui este exclusiv „obiectivă”; transmite chiar și senzația aerului înconjurător, frigul lui argintiu Întreaga evoluție a picturii venețiene din Cinquecento a fost reflectată în biografia creativă a lui Tizian Titian a trăit o viață legendar de lungă - conform datelor tradiționale, nouăzeci și nouă de ani, iar ultima sa perioadă este cea mai semnificativă În perioada timpurie, Titian este aproape de Giorgione, cu care a lucrat împreună; acestui timp aparțin, de exemplu, „Iubirea pământească și cerească”, „Flora” - lucrări, senine în dispoziție, sufocant și adânc în culori În comparație cu Giorgione, Titian este mai puțin liric și rafinat, imaginile sale feminine sunt mai „mondane” – acest lucru este evident dacă comparăm „Venusul adormit” al lui Giorgione cu numeroasele Venere ale lui Tizian – dar nu mai puțin fermecătoare în felul lor Din ele emană un suflu liniștitor de prospețime spirituală și sănătate ARTA RENAȘTERII Giorgione Venus adormită - şanţ Femeile calme, cu părul auriu, umflate ale lui Tițian - uneori goale, alteori în ținute bogate - este ca natura netulburată însăși, strălucind de „frumusețe veșnică”, nici bună, nici diabolică, nici deșteaptă, nici proastă, și în senzualitatea ei sinceră absolut castă Corpul gol al lui „Venus în fața unei oglinzi”, nuanțele sale calde, vii, aurii, Tițian - și după el privitorul - admiră felul în care se poate admira o pajiște însorită sau un râu Natură, femeie, pictură – se pare că aceste concepte au fost ceva inseparabil pentru Tizian Dar era departe de a fi un pictor atât de elementar precum Veronese Titian este mult mai inteligent Intelectualitatea se simte și în compozițiile sale monumentale (dintre care Assunta - înălțarea Maicii Domnului este deosebit de renumită) și mai ales în portrete Portretul în general era acea zonă a artei venețiane, unde a renunțat la festivitatea obișnuită și în care poți vezi indicii clare despre partea de jos rece și adesea crudă a vieții din Veneția Portretul Papei Paul al III-lea, principalul patron al Inchiziției, pictat de Tizian în anii , împreună cu nepoții săi, Alessandro și Ottavio Farnese, este o lucrare a unui depozit shakespearian: niciun artist nu a avut anterior o asemenea analiză a personajelor individuale Teribil în portretul său cu realism neclintit Bătrânul prădător și firav în haină papală seamănă cu un șobolan încolțit, care este gata să se repeze undeva în lateral, dar cărările sunt întrerupte Cei doi tineri par să se comporte subordonat, dar supunerea este clar falsă: simțim atmosfera de trădare, înșelăciune, intrigi Și mai târziu, acești vasali servili și-au trădat cu adevărat stăpânul: Tizian a prevăzut în acest portret strălucit ce era de făcut Lucrând în diverse genuri, Titian și-a îmbunătățit continuu „tehnica” picturală și a dobândit în ea o asemenea libertate și curaj care a lovit atunci și acum S-au păstrat descrieri ale modului în care lucra Tizian la bătrânețe, făcute din cuvintele elevilor săi În loc de obișnuita vopsire ușoară a pânzei, Tițian a acoperit pânza cu o mizerie groasă de vopsea, iar în această mizerie, cu lovituri puternice de pensulă, a „elaborat relieful părților iluminate” ale figurilor viitoare (astfel încât „modelarea lui cu culoare” a devenit aproape literală: vopseaua a fost asemănată cu argila plastică) În această etapă, a întrerupt munca de câteva luni, apoi a preluat din nou pânzele pe care le începuse și „le-a examinat cu severă atenție, de parcă ar fi fost cei mai mari dușmani ai săi, pentru a le vedea eventualele neajunsuri” Aici le-a îndreptat, „ca un chirurg bun, fără nicio milă îndepărtând tumorile”, și „acoperit REVIERE ÎN ITALIA apoi aceste fundații, reprezentând un fel de extras din tot ce este mai esențial, un corp viu, finalizându-l printr-o serie de mișcări repetate până în așa stare încât părea să-i lipsească doar respirația „Ultimele retuşuri pe care le-a regizat s-au întins Istoria generală a artei T M , , p cu mișcări kim ale degetelor pe suprafața corpului scris, apropiindu-le de semitonuri și frecând un ton în altul Uneori, frecându-și degetele în același mod, punea undeva o umbră groasă care să dea putere acestui loc, sau o glazura într-un ton roșu, ca picături de sânge, iar asta dădea putere totul și adâncea impresia Și Palma a susținut asta cu adevărat până la sfârșit REVIERE ÎN ITALIA Giorgione Furtună Giorgione Judith Pe la scria mai mult cu degetele decât cu pensula În această „bucătărie” a măiestriei lui Titian, simțim același element specific al picturii, ca și în „eliberarea din piatră” a lui Michelangelo – elementul specific sculpturii În ambele Master of Art despre artă T M -L , , p case ne dezvăluie poezia meșteșugului sacru al artistului, care creează într-un duel incitant cu materialul său, depășindu-i rezistența, modelându-l după bunul plac și trezind în același timp posibilități adormite în materialul însuși Este o dragoste de luptă; ca în orice iubire adevărată, există începutul unei lupte cu un obiect iubit, străduința ARTA RENAȘTERII dorinta de a-l trezi la o viata mai inalta Sculptorul iubește piatra, pictorul iubește vopseaua, scriitorul iubește cuvintele; în acest atașament aproape senzual față de material este începutul inevitabil al artei; fără ea, cele mai înalte roade spirituale ale ei nu se vor naște Metodele picturale ale Tizianului târziu duc pictura renascentist dincolo de granițele sale de odinioară: ele conțin deja, ca o plantă în bob, tot specificul „picturii” Regretatul Tizian vorbește o limbă apropiată de cea a lui Velázquez și Rembrandt, el este părintele spiritual al tuturor acestor artiști de mai târziu, care au transmis lumea în materialitatea ei tangibilă cu mijloace picturale specifice - raportul de tonuri, pata, conturul dinamic, textura suprafeței colorate Toate culorile renascentiste- Veronese O sărbătoare în casa lui Levi Fragment Veronese Triumful Veneției REVIERE ÎN ITALIA ARTA RENAȘTERII impermeabilele transmiteau materialitatea formelor, dar mai ales prin volumul lor, plastic, interpretându-le, în esență, sculpturale Venețienii, și mai mult decât toți Tizian, au făcut un nou pas uriaș, punând pitorescul dinamic în locul statuarii, înlocuind dominația liniei cu dominația paletei de culori, spotul Totuși, la Tițian, pictura încă nu s-a despărțit nicăieri de un simț tactil al formei plastice, volumetrice: pentru el, aceste elemente sunt în echilibru De aceea, o astfel de vitalitate necondiționată a figurilor sale, cărora de fapt „le lipsește doar respirația” Se poate bucura la nesfârşit de această calitate stând în faţa „Magdalenei pocăite” din Schit Urme de lacrimi pe o față înflorită, o buză superioară umflată și piele înroșită deasupra ei, felul în care valuri groase de păr metalic curg peste umeri și piept - totul oferă privitorului un astfel de completitudinea imersiunii senzuale în subiect, de care numai pictura este capabilă Dacă ne luăm ochii de la Magdalena și ne uităm la modul în care vasul de sticlă este pictat în colțul din stânga jos al tabloului, vom fi uimiți: un impresionist ar putea scrie așa Câteva mișcări de pensulă abrupte și energice pe un fundal întunecat întuneric transmit forma și transparența vasului Asta înseamnă că Tițian știa deja toate acestea, a pătruns în cele mai subtile secrete ale „impresiei” picturale și ar fi putut să picteze o persoană în același mod – dar nu și-a dorit acest lucru A fost fiul Renașterii, care a văzut în om coroana creației Pentru artiștii Renașterii, ar părea o blasfemie să transmită impresia vizuală a unei persoane - ei doreau să recreeze persoana însuși în completitudinea sa corporală și spirituală, în armonie între trup și spirit Pe lângă Magdalena pocăită, mai are și colecția Schitul REVIERE ÎN ITALIA Titian Venus Urban mai multe lucrări din ultimul deceniu al vieţii lui Tiţian Cel mai recent și cel mai indicativ al evoluției sale este Sfântul Sebastian Aici elementul de pitoresc aproape că își revarsă malurile În acest moment, atitudinea lui Titian s-a schimbat: nu există nicio urmă de seninătatea de odinioară În a doua jumătate a secolului al XVI-lea, umbrele reacției catolice cad și asupra Veneției; deși a rămas în mod oficial un stat independent, Inchiziția își întinde mâna și aici - și la urma urmei, Veneția a fost întotdeauna renumită pentru toleranța sa religioasă și spiritul secular, liber al artei Țara este cuprinsă și de un alt dezastru: este devastată de o epidemie de ciumă, acel flagel formidabil al Evului Mediu (Tițian a murit de ciuma) Iar în Magdalena pocăită se simte durerea spirituală a lui Tițian: înainte, oricare ar fi complotul, pensula lui nu ar fi îndrăznit să picteze chipul unei femei tinere, frumoase, inflamat de lacrimi, iar fundalul lui peisagistic nu a fost niciodată așa nerăbdător În Purtarea crucii, Hristos îi îndreaptă privitorului o privire plină de profundă suferință În „Sfântul Sebastian” aceste stări sunt exprimate și mai puternic - sunt exprimate prin pictura în sine, prin culoare Eroul este statornic și curajos până la capăt, dar întunericul îl învăluie și inundă Un fel de ceață de tunet plutește, se învârte, fulgeră cu fulgerări roșii și se îngroașă într-un nor întunecat Unde este fosta scară de culori calmă majoră a lui Titian? Aici, acest admirator al culorilor strălucitoare devine aproape monocrom Potrivit datelor tradiționale, artistul avea aproximativ o sută de ani când a lucrat la Sebastian: nu este surprinzător dacă vederea i s-a estompat, dar este surprinzător că, la fel ca surdul Beethoven, tocmai în acest moment a luat o nouă frontieră în arta lui Pictura sa, cu tonuri apropiate, devine, mai mult ca oricând, dinamică în pensulă, tremurând în textură Fondul întunecat nu este surd, ci viu, totul este pătruns de un fel de curenți, se pare că în el are loc tot timpul un fel de mișcare Dacă te uiți cu atenție, poți observa complexitatea enormă și îndrăzneala zidăriei pitorești În unele locuri, subvopseaua strălucește clar, în unele locuri chiar și firele pânzei sunt vizibile, iar în apropiere - cheaguri de vopsea, ca lava înghețată Suprafața este literalmente sculptată „mai mult cu degetele decât cu o perie” Tintoretto, un contemporan mai tânăr al lui Titian și Veronese și ultimul corifeu al Cinquecentoului venețian, a mers chiar mai departe decât Tizian în stăpânirea unui stil de pictură larg Mai departe, dar nu mai profund Lățimea lui mare de pensulă devine genial bravura, pictează mult și rapid - compoziții monumentale, plafoane, tablouri mari, pline și debordante de figuri în unghiuri amețitoare și cu cele mai spectaculoase, construcții de perspectivă profundă, sunt deja complet ARTA RENAȘTERII distrugând fără ceremonie structura avionului, forțând interioarele închise să se depărteze și să respire spațiu Faimos pentru ciclurile sale dedicate minunilor Sf Mark și ansamblul Scuola di San Rocco Titian Venus în fața unei oglinzi anii Titian Maria Magdalena pocăită ARTA RENAȘTERII Un episod interesant a fost povestit în secolul al XVII-lea de scriitorul Ridolfi: „Câțiva tineri artiști flamanzi, la sosirea din Roma, l-au vizitat pe Tintoretto și i-au arătat capetele pictate de ei în sangvin și umbrite cu extremă grijă; întrebă Tintoretto de cât timp lucrează la el; când a auzit că au folosit vreo zece, vreo cincisprezece zile pentru a desena, Tintoretto a spus: „Într-adevăr, nu ai putea să-ți petreci mai puțin timp” și, scufundând pensula în vopsea neagră, a desenat o figură în câteva mișcări, energic ARTA RENAȘTERII REVIERE ÎN ITALIA Titian Sf Sebastian Pe la Tintoretto Sfântul Marcu eliberează un sclav aşezând luminile cu văruire, şi întorcându-se către vizitatori, a spus: „Noi, sărmanii veneţieni, nu putem decât să desenăm aşa” „Aminuarea și umbrirea” flamandă trebuie să fi părut odioasă și plictisitoare temperamentului lui Tintoretto Desenele și picturile sale sunt un vârtej, o presiune, o energie de foc, care fac să admiri priceperea ingenioasă a acestui artist, dar undeva la marginea luminii virtuoase Cu toate acestea, Tintoretto nu se încadrează într-un clișeu: fidel manierelor sale, el este fascinant de divers în interiorul acesteia în a inventa compoziții dinamice și efecte de lumină În acest sens, Tintoretto este un predecesor direct al stilului baroc, dar fără Master of Art despre artă T , , p ARTA RENAȘTERII orice nuanţă de pretenţie raţională Este încă un artist renascentist, iar sentimentul vieții este în plină desfășurare cu el „Cine a turnat ulei peste inima mea este Tintoretto”, a scris Surikov din Veneția „Sincer vorbind, râsul arată cât de simplu, stângace, dar cât de teribil de puternic a făcut față portretelor câinilor săi de catifea roșie, că încântarea mea nu avea sfârșit! Nu a alergat deloc după decorațiuni, ca Tițian , Tintoretto Ultima cina - REVIERE ÎN ITALIA ci doar a înțeles construcția fețelor, pur și simplu în linii, groase ca un deget; părul lui, ca al bizantinilor, cu liniuțe Ah, ce culori are la Veneția în sutanele lui de doge, arăți și grăpați cu o perie cu atâta forță încât, poate, la putere este mai mare decât Adorația Magilor de Veronese În compozițiile lui Tintoretto domnește o mișcare de-a dreptul frenetică; nu tolerează figurile calme, frontale – vrea să le învârtească într-un zbor vârtej, ca sufletele adulterilor din iadul lui Dante Sfântul Marcu cade literalmente din cer pe capetele păgânilor, îngerul „Vestirii” iese rapid în camera Mariei cu o întreagă bandă de putti Peisajul preferat al lui Tintoretto este furtunos, cu nori furtunosi si fulgere Pictura de la Dresda „Bătălia Arhanghelului Mihail cu Satana” oferă o idee bună despre stilul lui Tintoretto: impulsul de atac al războinicilor cerești, îngerii și fiarele Satanei răsturnându-se în abis, această suliță lungă în mâinile lui arhanghelul - în diagonală de sus în jos pe întreaga compoziție - și aceste raze zdrobitoare O astfel de compoziție nu poate fi orientată către o suprafață orizontală a pământului, așa ceva poate fi jucat doar în aer, în spațiu nelimitat - iar gândirea spațială a lui Tintoretto triumfă aici Ce altceva este caracteristic este combinația dintre corpuri masive destul de reale și fluxuri de lumină fantomatică care le inundă Aici intriga în sine îl ajută pe artist Dar iată intriga, care ar părea că necesită cu totul altceva - concentrare, tăcere - „Cina cea de Taină” Este interesant să comparăm interpretarea acestui complot comun de către diferiți maeștri ai Renașterii Leonardo a luat-o din interior Master of Art despre artă T , p - semnificația ei a ceea ce se întâmpla și a desfășurat o gamă complexă de personaje, nepermițând niciun detaliu străin Veronese a interpretat nesofisticat Cina cea de Taină ca pe o cină bogată într-o atmosferă apropiată de viața obișnuită venețiană și aici orice detaliu s-a dovedit a fi potrivit Tintoretto are din nou o soluție nouă, pe care o poți numi romantic Ideea aici nu este într-o casă bogată, ci, cel mai probabil, într-o tavernă populară, semiîntunecată, cu tavane joase și o masă lungă simplă Masa este așezată în diagonală și duce ochiul în adâncurile camerei În prim-plan, slujitorii scot provizii din coșuri, o pisică curioasă se uită în coș - această punere în scenă laterală este scrisă cu o dragoste cu adevărat venețiană pentru accesoriile colorate de uz casnic Însă slujitorii nu văd ce se întâmplă într-o altă parte a imaginii: la cuvintele lui Hristos, sub tavan apar cete întregi de îngeri necorporali și transparenți Există o iluminare triplă bizară: strălucirea fantomatică a îngerilor, lumina clătinitoare a unei lămpi, lumina halourilor în jurul capetelor apostolilor și ale lui Hristos Artistul pictează capetele apostolilor siluetate pe fundalul propriei străluciri, iar acest lucru face impresia mai misterioasă și mai minunată că însăși atmosfera tavernei este reală și totul este scris în conformitate cu legile opticii Tintoretto ar fi putut observa efecte de lumină similare într-o pivniță luminată de castroane și torțe - dar a creat o fantasmagorie magică din aceste observații Sclipirile strălucitoare în amurg, contrastele de lumină și umbră, lumina învolburată, lumina divergentă în raze, jocul de umbre, rătăcirea, rătăcirea, repetarea și intensificarea mișcărilor oamenilor, creează o atmosferă de confuzie Dacă nu ar fi aceasta, posturile și gesturile apostolilor într-o lumină chiar difuză ar putea părea destul de obișnuite Ro- ARTA RENAȘTERII Tintoretto Ultima cina Fragment - REVIERE ÎN ITALIA Manticul Tintoretto, spre deosebire de clasicul Leonardo, nu transmite atât de mult individualitatea, ci caută să exprime starea generală, totală a scenei, un singur curent pătrunzând în ea În acest tablou, pictat de artist în , cu puțin timp înainte de moartea sa, au fost stabilite multe lucruri care mai târziu, revărsându-se în diferite canale, s-au dezvoltat în arta secolului al XVII-lea Aici - pragul barocului extatic, dar în același timp trăsăturile „genului”, o astfel de interpretare a temelor religioase, care s-a răspândit curând în pictura italiană: plebeo-puternic în Caravaggio, intim burghez în Domenico Fetti Tintoretto - și strămoșul lor Mai mult decât oricare dintre artiștii Renașterii, el a găsit o atracție pitorească deosebită în locuințele sărace, în tavernele aburinde în care se adună oamenii obișnuiți, în muletari, spălători și filatori El a fost primul care a transferat scena adorației magilor în podul natural al hambarului satului, întinzând pruncul sacru pe un braț de paie Astfel, preceptele Renașterii sunt diverse: în ea, într-un fel sau altul, aproape toate tendințele pe care le-a trăit arta europeană în secolele următoare au fost anticipate și prevăzute LISTA ILUSTRAȚIILOR Imaginea unui taur Peștera Lascaux Paleoliticul superior , Poze cu zimbri Pictură pe tavan în peștera Altamira Paleoliticul superior unsprezece Imaginea unui bizon Peștera Altamira Statueta feminină din Willendorf Paleoliticul superior paisprezece Pictură în Peștera Lascaux Paleoliticul superior cincisprezece Imagine de cerb Relief din Lorte Paleoliticul superior Saint-Germain-en-Laye, Muzeul optsprezece Piramidele de la Giza Primul sfert mii î Hr e Sfinxul faraonului Khafre la Giza Prima jumătate a anului mii î Hr e Pictura mormântului din Meidum Prima jumătate a anului mii î Hr e Cairo, Muzeu Batranul satului Mijlocul anului mii î Hr e Cairo, Muzeu Arhitectul Khesira Relief start mii î Hr e Cairo, Muzeu Cap masculin din colecția Salt Prima jumătate a anului mii î Hr e Paris, Luvru Paleta Narmer Față și spate Începând cu mii î Hr e Cairo, Muzeu treizeci Sacrificiu Relieful mormântului de la Saqqara Fragment Mijlocul anului mii î Hr e Sacrificiu Relieful mormântului de la Saqqara Fragment Vânătoarea de hipopotami Relieful mormântului de la Saqqara Mijlocul anului mii î Hr e Regina Kavit la toaleta ei Relieful mormântului lui Kavit secolul î Hr e Cairo, Muzeu Mulsul unei vaci Relieful mormântului lui Kavit Cairo, Muzeu Stele lui Henen secolul î Hr e Moscova, Muzeul de Stat de Arte Plastice Pușkin Stela Henie secolul î Hr e Moscova, Muzeul de Stat de Arte Plastice Pușkin Sfinxul lui Amenemhat III secolul al -lea î Hr e Cairo, Muzeu Luxor Colonada Templului lui Amon A început la sfârșitul secolului al XV-lea î Hr e Karnak Colonada sălii hipostile a Templului lui Amon Sfârșitul secolului al XIV-lea - începutul secolului al XIII-lea î Hr e Statuia preotului Amenhotep secolul al XV-lea î Hr e Moscova, Muzeul de Stat de Arte Frumoase numit după A S Pușkin Capul reginei Nefertiti secolul al XIV-lea î Hr e Berlin, Muzeele de Stat Muzicieni Fragment din pictura mormântului lui Nakht din Teba secolul al XV-lea î Hr e Relief policrom secolul al XIV-lea î Hr e Berlin, Muzeele de Stat Tronul faraonului Tutankhamon secolul al XIV-lea î Hr e Cairo, Muzeu Sarcofagul lui Tutankhamon secolul al XIV-lea î Hr e Cairo, Muzeu Colosii lui Ramses al II-lea la Abu Simbel secolul al XIII-lea î Hr e Plângerii Relief din Memphis secolul al XIV-lea î Hr e Moscova, Muzeul de Stat de Arte Plastice Pușkin LISTA ILUSTRAȚIILOR Iktin și Kallikrat Partenonul - î Hr e Mască din Micene al -lea secol î Hr e Poarta Leului din Micene secolul al XIV-lea î Hr e Atena, Muzeul Național Regele preot Fresca de la palatul de la Knossos al -lea secol î Hr e Heracleion, Muzeul Antilopele Fresca de pe insula Fera mijloc al -lea secol î Hr e Atena, Muzeul Național Vas sub forma unui cap de taur de la palatul de la Knossos Mijlocul secolului al XVI-lea î Hr e Atena, Muzeul Național Amforă din Micene Începutul secolului al XIV-lea î Hr e Cipru, Muzeu Cap de femeie din Micene secolul al XIII-lea î Hr e Atena, Muzeul Național Kouros î Hr e Atena, Muzeul Național Moshofor Mijlocul secolului al VI-lea î Hr e Atena, Muzeul Acropolei Latra î Hr e Atena, Muzeul Acropolei Amfora Dipylon - inainte de n e Atena, Muzeul Național Exekius Amforă înfățișând Ajax și Ahile În jurul anului î Hr e Roma, Muzeele Vaticanului Exekius Ajax și Ahile jucând zaruri Pictura cu amforă Atena adormită Relief î Hr e Atena, Muzeul Acropolei Acropole din Atena Reconstrucţie Erhtheion Portic cor Aproximativ — î Hr e Phidias și studenții Moira Sculptura frontonului estic al Partenonului Londra, British Museum Phidias și studenții Poseidon, Apollo și Artemis Relieful Partenonului Atena, Muzeul Acropolei Nika desfăcând sandala Relieful balustradei templului lui Nike Apteros din Atena î Hr e Șofer Delphic î Hr e Delphi, Muzeul Crater cu figuri roșii î Hr e Atena, Muzeul Național Calimede Amforă înfățișând luptători î Hr e Atena, Muzeul Național Capul lui Apollo î Hr e Olympia, Muzeul Policletos Dorifor În jurul anului î Hr e Napoli, Muzeul Național Praxiteles Hermes î Hr e Olympia, Muzeul Scopas (?) Piatră funerară î Hr e Atena, Muzeul Scopas Menad Mijlocul secolului al IV-lea î Hr e Dresda, Albertinum Lysippos Capul lui Alexandru cel Mare secolul al IV-lea î Hr e Istanbul, Muzeul Cameo Gonzaga Prima jumătate a secolului al III-lea î Hr e Leningrad, Schitul de Stat Cap de boxer î Hr e Atena, Muzeul Național Nike din Samotracia Sfârșitul secolului al IV-lea î Hr e Paris, Luvru Șeful lui Alcyoneus Fragment din friza altarului din Pergamon În jurul anului î Hr e Berlin, Muzeele de Stat Zeus luptă cu uriașii Fragment din friza altarului din Pergamon August împăratul î Hr e Roma, Muzeele Vaticanului LISTA ILUSTRAȚIILOR Bustul lui Filip Arabul - Leningrad, Schitul de Stat Amfiteatrul Flavian din Roma (Coliseum) - de ani Panteonul din Roma Interior Pe la Arcul lui Tit din Roma Sarcofagul din Ludovisi Relief înfățișând bătălia romanilor cu barbarii in Roma, Muzeul National Capul colosului Constantin Roma, Muzeul Capitolin Pastor bun Pictura catacombelor din Roma mormântul lui Priscila in buni samariteni Detaliu Vitraliul catedralei din Chartres Începutul secolului al XIII-lea Biserica San Vitale din Ravenna Interior Hristos este păstorul cel bun Mozaic al mausoleului lui Galla Placidia din Ravenna Mijlocul secolului al V-lea Biserica Sf Sofia la Constantinopol Interior - Împăratul Constantin cu suita Mozaic în Biserica San Vitale din Ravenna Fragment - Captură grozavă Mozaic al Bisericii Sant'Apollinare Nuovo din Ravenna Hristos între împăratul Constantin Monomakh și împărăteasa Zoya Mozaicul Bisericii Sf Sofia la Constantinopol - Hristos Pantocrator Mozaic al absidei catedralei din Cefalu Botezul lui Hristos Mozaicul bisericii mănăstirii Daphni Hristos Pantocrator Mozaic al cupolei bisericii mănăstirii Daphni Vladimir Maica Domnului Pictogramă Pe a doua jumătate a secolului al XII-lea Moscova, Galeria de Stat Tretiakov Evadare în Egipt Mozaic al Bisericii Kah-riye-Jami din Constantinopol Începutul secolului al XIV-lea Maica Domnului Hodegetria Mozaic al Bisericii Kahriye-Jami din Constantinopol Tripticul Harbaviles Relief Fildeş Detaliu secolul al X-lea Paris, Luvru Catedrala Notre-Dame Început în Terminat în secolul al XVI-lea Decorarea navei sub forma unui cap de fiare al IX-lea Osenberg fibula germană al VII-lea Monaco, Muzeul Național Hristos în slavă Miniatura Evangheliei lui Godescalc - Paris, Biblioteca Națională Hristos îi aruncă pe păcătoși în iad Miniatura Psaltirii din Utrecht Pe la Utrecht, Biblioteca Universității Foaie cu inițiale Evanghelia Lindisfarne - Londra, British Museum Catedrala din Worms - Catedrala din Worms Fațada de vest Muzică și gramatică Sculptura catedralei din Chartres secolul al XII-lea Galeria pitici a Corului de Est al Catedralei din Worms secolul al XII-lea Evanghelistul Marcu Miniatura Evangheliei Sf Medard al IX-lea Paris, Biblioteca Națională Sfântul Petru ia cheile Miniatura cărții lecturi ale Evangheliei lui Henric al II-lea secolul al -lea Munchen, Biblioteca de Stat Balaam și un înger Sculptură capitală Catedrala din Maastricht secolul al XII-lea LISTA ILUSTRAȚIILOR Judecata îngrozitoare Relieful timpanului de pe portalul de vest al catedralei de la Autun IZO - Catedrala din Chartres Portalul Regal Fragment Pe la - David înaintea lui Saul timpanul bisericii Sf Jadwiga în Trzebnica Catedrala Notre-Dame Fațada de sud Catedrala Notre-Dame Fațada de vest Catedrala Notre-Dame Interior Iov și prietenii lui Relieful Catedralei Notre Dame - ani secolul al XIII-lea Măgarul le citește o predică lupilor Sculptură capitală Catedrala din Parma - Catedrala din Strasbourg Fondat în Fragment al fațadei de vest Catedrala din Chartres Portalul Regal Pe la - jertfa lui Avraam Sculptura catedralei din Chartres Fragment Catedrala din Reims Început în , finalizat în secolul al XV-lea Fațada de vest Întâlnirea cu Maria cu Elisabeta Sculptura catedralei din Reims - Hristos Rătăcitorul Statuia catedralei din Reims Fragment Crearea lumii Miniatura unui manuscris de la Abația Saint-Tronde - Chantilly, Muzeul Condé Maestru al altarului Vyshebrodsky Rugăciunea pentru o ceașcă Mijlocul secolului al XIV-lea Praga, Galeria Națională Maestru al altarului din Třboň Învierea lui Hristos - Praga, Galeria Națională Catedrala lui Vasile din Moscova Domuri Fragment Catedrala Sf Sofia la Kiev Interior secolul al XI-lea Maica Domnului din Oranta Mozaic în absida Sf Sofia Arhidiaconul Lavrenty Mozaic din absida Catedralei Sf Sofia Biserica Mijlocirii de pe Nerl Catedrala Dimitrie din Vladimir - Catedrala Dmitrievski Decorarea sculpturală a fațadei Profetul Aaron Fresca Bisericii Schimbarea la Față de pe Nereditsa din Novgorod Catedrala Adormirea Maicii Domnului din Vladimir A doua jumătate a secolului al XII-lea abside Biserica Schimbarea la Față a Mântuitorului de pe strada Ilyin din Novgorod Teofan Grecul Macarie al Egiptului Fresca în Biserica Schimbarea la Față a Mântuitorului Teofan Grecul Treime Fresca in biserica Mântuitorul Schimbării la Față Coborâre de pe cruce Fresca bisericii lui Theodore Stratilat din Novgorod - Maica Domnului din Panagia Mare Pictogramă Pe la Moscova, Galeria de Stat Tretiakov Sfantul Gheorghe Pictogramă Prima jumătate secolul al XV-lea Moscova, Galeria de Stat Tretiakov Miracol despre Flora și Lavra Pictogramă Sfârşit secolul al XV-lea Galeria de Stat Tretiakov Andrei Rublev Treime Pictogramă anii Galeria de Stat Tretiakov LISTA ILUSTRAȚIILOR Îngerul este simbolul Evanghelistului Matei Evanghelia în miniatură a lui Khitrovo Sfârșitul secolului al XIV-lea - începutul secolului al XV-lea Moscova, Biblioteca de stat a întregii uniuni numită după V I Lenin Femei purtătoare de mir Icoana din catapeteasma Catedralei Treimii Lavrei Treimii-Serghie secolul al XV-lea Andrei Rublev Salvat Icoana de la nivelul Zvenigorod anii Moscova, Galeria de Stat Tretiakov Poziția în sicriu Pictogramă Ultimul sfert al secolului al XV-lea Moscova, Galeria de Stat Tretiakov Catedrala Adormirea Maicii Domnului din Kremlinul din Moscova - Catedrala Arhanghel din Kremlinul din Moscova - Dionisie răstignire Pictogramă Moscova, Galeria de Stat Tretiakov Dionisie Fragment din pictura Bisericii Nașterea Maicii Domnului din Mănăstirea Ferapontov Biserica Înălțarea Domnului din Kolomenskoye Camera Palatului Terem din Kremlinul din Moscova Catedrala lui Vasile din Moscova - Captură grozavă Detaliu al icoanei ♦Învierea – Pogorârea în Iad” anii Iaroslavl, Biserica lui Ilie Profetul Simon Uşakov Mântuitorul nu este făcut de mâini Moscova, Galeria de Stat Tretiakov Fragment din pictura Bisericii Profetului Ilie din Iaroslavl secolul al -lea Brunelleschi Catedrala Santa Maria del Fiore din Florența - Palazzo Vecchio din Florența A început în Biserica San Minato al Monte din Florența secolele XI-XIII Faţadă Simone Martini Buna Vestire Fragment Florența, Uffizi Giotto Întoarcerea lui Ioachim la păstori Fresca din Capela Arena din Padova - Giotto Plângere pentru Hristos Fresca Capelei Arena Capele Bardi și Peruzzi cu fresce de Giotto în biserica Santa Croce din Florența Giotto Moartea Sf Francisc Fresca din Capela Bardi - Cavallini Apostol Fragment din frescă ♦ Judecata de Apoi” în Biserica Santa Cecilia în Trastevere din Roma Brunelleschi Capela Pazzi din Florența Interior A început în Masaccio Treime Fresca în Biserica Santa Maria Novella din Florența - Masaccio Miracol cu staterul Fresca din Capela Brancacci din Santa Maria del Carmine, Florenta Fragment - Masaccio Miracol cu staterul Donatello David anii Florența, Muzeul Național Donatello Statuia ecvestră a condotierului Gattamelata din Padova - Filippo Lippi Madona cu Pruncul Pe la Florența, Galeria Pitti Domenico Veneziano (?) Portret feminin anii Berlin-Dahlem, Muzeul Piero della Francesca Învierea lui Hristos Borgo San Sepolcro, Palazzo Comunale LISTA ILUSTRAȚIILOR Luca Signorelli Sărbătoarea celor drepți Fresca din ciclul „Judecata de Apoi” al Catedralei din Orvieto - Antonio Pollaiolo Sf Sebastian Londra, National Gallery Antonello da Messina Sf Sebastian Londra, National Gallery Andrea Mantegna Hristos mort Pe la Milano, Galeria Brera Andrea del Castagno Condotierul Pippi Spano Fresca la Villa Pandolfini din Legnaia Fragment - Francesco del Cossa Luna martie Fragment: lucru în vie Fresca la Palazzo Schifanoia din Ferrara - Carlo Crivelli Buna Vestire Londra, National Gallery Benozzo Gozzoli Procesiunea Magilor Fresca din Capela Palazzo Medici-Ricardi din Florența - Botticelli Nașterea lui Venus Pe la Florența, Uffizi Botticelli Primăvară Fragment: trei haruri Pe la Florența, Uffizi Botticelli Abandonat Pe la - Roma, galeria Pallavicini Leonardo da Vinci Portretul Ginervei dei Benci Washington, Galeria Națională Leonardo da Vinci Portretul Mona Lisei ("La Gioconda") Pe la Paris, Luvru Leonardo da Vinci Madonna în grotă - Paris, Luvru Leonardo da Vinci Capul apostolului Iacov cel Bătrân pentru Cina cea de Taină și schițe arhitecturale Imagine - Windsor, Biblioteca Regelui Leonardo da Vinci Ultima cina Fresca din trapeza mănăstirii Santa Maria della Grazie din Milano - Leonardo da Vinci Ultima cina Fragment Rafael Madonna Conestabile Pe la Leningrad, Schitul de Stat Rafael (?) Auto portret Florența, Uffizi Rafael Madonna cu un carduitor - Florența, Uffizi Rafael scoala din Atena Fresca Stanza della Senyatura din Palatul Vatican - Rafael Madonna Sixtina - Dresda, Galeria de Artă Michelangelo David - Florența, Academia de Arte Frumoase Capela Sixtină din Vatican Michelangelo Profetul Ieremia Fresca de tavan a Capelei Sixtine — Michelangelo Sibila Delfică Fresca de tavan a Capelei Sixtine Michelangelo Crearea lui Adam Fresca de tavan a Capelei Sixtine Michelangelo Sclav pe moarte Despre Paris, Luvru Michelangelo Mormântul lui Giuliano de Medici Capela Medici din Biserică San Lorenzo din Florența - Michelangelo Zi Mormântul lui Giuliano de Medici Fragment Michelangelo Dimineaţă Mormântul lui Lorenzo Medici în Biserica San Lorenzo din Florența Fragment - LISTA ILUSTRAȚIILOR Michelangelo Pieta Rondanini - Parmigianino Madonna cu gâtul lung Pe la - Florența, Uffizi Pontormo Întâlnirea cu Maria cu Elisabeta Palatul Dogilor din Veneția Curte - Vittore Carpaccio Viziunea Sf Augustin - Veneția, Scuola di San Giorgio degli Schiavoni Vittore Carpaccio venețienii Fragment anii Veneția, Muzeul Correr Giovanni Bellini Suflete ale Purgatoriului Pe la - Florența, Uffizi Giovanni Bellini Hristos mort sprijinit de îngeri După Berlin-Dahlem, Muzeul Giorgione Venus adormită - Dresda, Galeria de Artă Giorgione Furtună Veneția, Galeria Academiei Giorgione Judith Pe la Leningrad, Schitul de Stat Veronese O sărbătoare în casa lui Levi Fragment Veneția, Galeria Academiei Veronese Triumful Veneției Veneția, Palatul Dogilor Titian Venus Urbinskaya Florența, Uffizi Titian Venus în fața unei oglinzi anii Washington, Galeria Națională Titian Maria Magdalena pocăită Leningrad, Schitul de Stat Titian Sf Sebastian Pe la Leningrad, Schitul de Stat Tintoretto Sfântul Marcu eliberează un sclav Veneția, Galeria Academiei Tintoretto Ultima cina - Veneția, Scuola di San Rocco Tintoretto Ultima cina Fragment - Veneția, Biserica San Giorgio Maggiore